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DALLA PREFAZIONE ALLA PRIMA EDIZIONE (1908). 



Il nostro libro non vuol essere una scheletrica sinossi, né uno 
sterile compendio, né un manuale, come dicono i Francesi, atto a 
rammentare sommariamente la materia a chi la conosca^ ma di 
dubbia utilità a chi la ignori ; né un libro di elementi, ottimo 
per la preparazione scolastica, ma poco vantaggioso alla cultura, 
che è il fine ultimo al quale mirano le scuole medie, seminario 
delV anima nazionale, È tempo che finisca la differenza fra il testo 
scolastico e il libro di cultura generale, se è vero che la scuola 
prepara alla vita, more dalla vita e alla vita ritorna. 

Né vuol essere una serie di biografìe degli artisti, che i giovani 
potranno lèggere nei classici storiografi dell'arte (ì) ; né una illu- 
strazione tecnica de' principali monumenti (2). Alcune notizie 



(1) Avvertivamo qui che sarebbe utilissima, per le scuole medie, 
nelle quali non è necessaria la conoscenza critica, fondata su i do- 
cumenti, della storia dell'arte, un'Antologìa della storiografìa clas- 
sica dell'arte. Vennero dopo i lodevoli tentativi di E. Panzacchi 
{Il libro degli artisti, Milano Cogliati 1903) e di I. M. Palmarini 
(Antologìa di storia deWarte, Firenze Sansoni 1904). Ma da questi 
libri è bandita la storia dell'arte antica. Quante belle pagine si 
potrebbero estrarre da Pausanìa, Plutarco, Luciano, Plinio Seniore, 
Cicerone, Vitruvio, Quintiliano ! Perché qualche editore di classici 
latini non pensa a ristampare i libri xxxiv-vi della Storia Naturale 
di Plinio Seniore, preziosi per la conoscenza dell'arte antica ? 

(2) Il nostro libro non può essere una guida : ma le più impor- 
tanti opere d'arte italiane o esistenti in Italia sono state da noi 
menzionate, e anche talune ignote ai libri di divulgazione. Anche 
abbiamo avuto cura di spiegare in nota i termini tecnici, e di dare 
qualche nozione di archeologìa, perché il libro risponda ai bisogni 
della scuola, dove non è possibile l'adozione di troppi libri di testo. 
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potranno essere corrette^ alcune lacune riempite^ col consiglio, che 
invochiamo, dei dotti e col procedere de' nostri siudii, e le illu- 
strazioni ìnoltipUcate, Ora chiediamo che si giudichino il disegno 
e gV intendimenti del nostro libro. 

Più che delle singole notizie, la cultura à bisogno della sintesi, 
della veduta complessiva» 

Ohi visita per la prima volta una città, sente vivo il desiderio 
di tutta percorrerla, di dominarla e di abbracciarla tutta con un 
solo sguardo dalValto d^una torre. Oosì giova, a chi è nuovo a 
questi studii, misurarne di lontano, e coms di scorcio, Vutilità e 
la bellezza ; giova, a chi li à familiari^ averne una nuova visione 
rapida e intera : in alto Varia è più chiara e la vista più acuta. 

Una storia delVarte non indegna di questo nome dev^ essere 
guidata da una costante concezione storica, o, se vuoisi, da una 
filosofia della storia delVarte, 

K. Tommaseo scriveva nel 1867 in un suo AsBunto di alcuni 
lavori su l'arte (1): « Vorrei poter dimostrare.., come la storia 
delVarte sia la storia non solo delle anime singole, ma della 
grande anima sociale ». In queste poche parole c'è tutto un pro- 
gramma di filosofia della storia delVarte. 

Gli storici puri delVarte parlano di evoluzione ; ma la 
loro evoluzione è piuttosto partenogenesi : Varie che genera 
Varte, le forme che nascono dalle forme. Senza dubbio, si può, 
astraendo, concepire una pura evoluzione artistica.,. Ex Oriente 
lux : Varte delV Oriente classico rivisse nella greca e nella 
etrusca ; la greca e Vetrusca nella romana ; la romana nella 
cristiana, che fu V erede delle forme classiche e le preservò dalla 
dissoluzione; e va' dicendo. Ma di questi fatti appunto lo storio- 
grafo dèe spiegar la ragione, con le condizioni rZeZr ambiente, 
e con V anima delV artista Certo, non si può negare la conti- 
nuità della tradizione, Vimportanza delle scuole, Vefficacia dei 
precetti ; né si può non ammettere che Varie, non in quanto è in- 
spirazione, ma in quanto è tecnica, procede con leggi sue proprie. 
Ma la storiografia delVarte così intesa è utile solo alla risolu- 
zione dei problemi tecnici, epperò alVeducazione degli artisti ; 
non giova a quella conoscenza de la storia della civiltà (2), che 



(1) Bellezza e civiltà, Fireuze Le Monuier 1857, p. 159. 

(2) Non da jeri io tocco questo tasto. In un artìcolo su L'inse- 
gnamento della filosofia nei licei, pubblicato nel Corriere d'Italia dì 
Roma del 28 e del 29 agosto 1900, parlando incidentalmente deirin- 
segnamento della storia, dicevo : « La sociologìa (volevo dire, una 
filosofia della storia) dovrebbe dare il metodo allMnsegnamento della 
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è soprattutto utile alla cultura generale^ alla quale questo libro 
è ordinato (1). 

Altro nobtro intendimento è stato quello di mettere in vista le 
relazioni della storia artistica con la storia letteraria. Poemi^ edi- 
figii^ quadri^ statue s'illustrano a vicenda, 8ipuò studiare la storia 
del pensiero umano nelVarte, giacché i genii^ anche con le sèste^ 
co^ pennelli^ con gli scalpelli^ anno condensato e significato il pen- 
siero del loro tempo^ o anticipato il pensiero delVavvenire, Si può 
studiare la storia delVarte nella letteratura, nelle testimonianze 
degli storici, nelle lodi dei poeti, ne' loro accenni a opere d^arte. 
Non pochi scrittori anno disegnato, moltissimi artisti anno scritto. 
E la fraternità spirituale degli artisti e dei poeti, le loro rela- 
zioni-in vita, le loro amicizie, i reciproci ajuti, le reciproche glo- 
rificazioni; e gli artisti che si sono inspirati a opere letterari**, e 
i letterati che anno illustrato opere diarie, sono tutti soggetti che 
potrebbero esser trattati in lavori speciali, ma ai quali non abbiamo 
mancato di accennare nel nostro libro. 



DALLA PREFAZIONE ALLA SECONDA EDIZIONE (1907). 

Io ò rifuso tiitto il testo. Non una pagina è rimasta immutata ; 
alcune pagine sono state aggiunte; altre rifatte di sana pianta; 
altre soppresse. 1 singoli libri sono stati divisi in capitoli, e i 
capitoli in paragrafi, più razionalmente. Non ci mancarono gVin- 
vocali consigli : illustri maestri e amici, i cui nomi è riguardoso 
tacere, con preziosi suggerimenti ci anno ajutato a correggere il 
nostro lavoro : di che serberemo loro gratitudine imperitura. 



storia: la quale pur troppo è ancora insegnata ad U8um Delphinif e 
si fa consistere tutta nelle guerre e nei trattati di pace, nelle mitre 
dei papi o nelle corone dei re : mentre, concepita non in modo uni- 
laterale e con criterii puramente cronologici, ma organicamente e 
morfologicamente, in quanto considerazione del succedersi delle varie 
forme della civiltà (cfr. la pag. 196 di questo volume), sarebbe il 
pia complesso insegnamento, come rispondente a tutti gl'interessi 
spirituali. Così non si dovrebbe insegnar soltanto la storia politica, 
ma e la storia del lavoro, del costume, dell'arte, della religione, 
della scienza ». 

(1) O' chiarito il mio pensiero su questi problemi teorici nello 
scritto Storicismo ed esteticismo (Modena Formiggini 1909, estr. dalla 
Rivista di filosofìa). L'arte (concludo), in quanto inspirazione, intui- 
zione, forma interna, non progredisce, ma si trasforma con la storia; 
progredisce in quanto è tecnica, o esecuzione, o forma esterna : 
aspetto che l'estetica crociana à il torto di trascurare. 
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Ciò non ostante^ il libro^ sostanzialmente^ è rimasto immutato : 
lo spirito che vi alita dentro, è sempre lo stesso ; ed è quello che 
lo à salvato dalla meschinità d^un^ affrettata compilazione. Bisogna 
perciò prenderlo com^è, e giudicarlo qual è. Questo per rispondere 
ad alcune cortesi critiche e objezioni, che molto apprezziamo, ma 
delle quali non potevamo tener conto^ senza snaturare Vindole del 
nostro libro. 

Qualcuno vorrebbe Vanalisi ideale e formale delle opere men- 
zionate^ o almeno delle opere-tipo. Ci siamo con le descrizioni ! 
Ma la miglior descrizione d'un quadro è quella di metterlo sotto 
gli occhi della gente. Pensino i maestri a dare a gli alunni quei 
chiarimenti che possono ajutare V intendimento e il giusto apprez- 
zamento delVopera diarie (1). I lettori saranno grati al Vitelli^ 
che à triplicato il nuìnero delle illustrazioni della prima edizione, 
e ai coraggiosi editori, che le anno fatte eseguire nitidamente, 
mettendo questo libro in grado di sostituire le raccolte di sole 
riproduzioni, che si vengono pubblicando in servigio dello studio 
della storia deWarte. 

Siamo stati accusati d'un certo ecletticismo nella scelta delle 
fonti. Ma ogni compilatore à sempre pensato con Seneca: «Meum 
est quod verum est ». Nostro è, pensiamo noi, quel che ci sembra 
vero, chiunque lo dica: e abbiam Tingenuità di credere ancora 
utili a qualche cosa anche i nostri vecchi eruditi. Quel che importa, 
è che il compil'ttore mai non rinunzii a' suoi criterii di coordina- 
mento, di riduzione, di fusione. Il materiale raccolto insieme con 
Vegregio artista mio collaboratore, io ordinai, illuminai con certi 
miei criterii d'interpretazione storica (criterii che mi fecero trovar 
nuove denominazioni di certi periodi storici delVarte), esposi in 
mia lingua e stile. In un libro come il nostro, scritto in servigio 
della cultura generale, bisogna, lo ripeto, tener conto del disegno 
e degV intendimenti. 

Non ultimo de^ quali (per quanto teneri dellHntroduzione di questo 
studio nei seminarii, dove si formano quei parroci a cui tanti te- 
sori artistici sono affidati noi non possiamo dimenticare d^essere 
educatori laici) è stato il considerare Varte prima educatrice dello 
spirito laico, coms quella che liberò, prima della scienza, lo spi- 
rito umano dai funesti fantasmi medievali, che glorificò la bellezza 



(1) Soprattutto il maestro dovrebbe accompagnare i discepoli in 
frequenti visite a pinacoteche, a musei (che dovrebbero essere aperti 
a tutto il popolo, sempre !), a monumenti della loro città (ogni 
centro urbano d'Italia, per quanto piccolo, à le sue glorie artistiche) 
e delle vicine. 
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della vita^ che diede a gli uomini il sentimento della propria di- 
gnità, che li ricondtisse, anche se religiosa, al culto della natura. 

Ma non tutto è compilazione, anche nella parte puramente infor- 
mativa. La compilaeione non esclude qualche osservazione originale, 
né il cenno di fatti e di artisti dei quali tacciono i soliti manuali. 
Per dirne una, la mia Marca entra per la prima volta vittoriosa 
in un"^ opera di divulgazione. Ciò spiace a taluno, che non vorrebbe 
in un libro come questo nominati i minori. Ma, al postutto, so- 
vrabbondanza non è difetto, se difetto significa mancanza. N'el 
più e* è il meno. Ohi non ne vuol sapere, ricorra al solito rimedio : 
saltare. 

Molto piò, ragionevole è il lamento di coloro che vedono qui 
trattata troppo avaramente, e quasi di sfuggita, Varte straniera. 
Ma è evidente che il nostro libro non à la pretesa di essere una 
compiuta Storia dell'Arte, sì una Storia dell'Arte per le scuole 
d^ Italia, vale a dire per gV Italiani : il che significa soprattutto 
una storia deWarte italiana e una storia delVarte antica e della 
straniera in relazione alla nostra, in quanto la loro conoscenza 
ajuta a intendere V evoluzione della nostra. 

Altri vorrebbe che, come anno fatto il LUbke e il Feyre ne' loro 
manuali, noi narrassimo anche le vicende della musica. A questa 
abbiamo accennato quando c^era da notare qualche relazione tra 
Varte dei suoni e le arti del disegno*, ma non potevamo riassu- 
mere ex professo la storia della musica, perché, seguaci del Lessing 
nella classificazione delle arti {cfr., p. 79), ci siamo proposti di 
narrare la storia delle tre arti, le quali, per avere unico fonda- 
ìnento nel disegno, formano quasi un'arte sola, che si chiama per 
antonomasia Tarte (cfr. p. 259j. Auguriamo che la storia della 
musica sia presto introdotta nelle scuole, accoppiata alla storia 
della poesia, sua diletta sorella. 

Dichiaro da ultimo che le note bibliografiche accodate a questa 
prefazione e alle nove parti della Storia, non anno la pretesa di 
essere una bibliografìa storica delVarte, ma sono soltanto Vindi- 
cazione dèlie opere da noi consultate, o citate nel testo. Le opere 
generali le indichiamo, naturalmente, qui, una volta per sempre. 

DELLA TERZA (1909) E DI ttUESTA QUARTA EDIZIONE. 

Esauritasi in quattro anni la seconda e la terza edizione, abbiamo 
voluto con nuove aggiunte e correzioni al testo e con nuove illu- 
strazioni rendere il libro non indegno del crescente favore del 
pubblico e delle scuole. 

GIULIO NATALI. 
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Calzone (in corso di pubblicazione). — Italia artistica, collezione di 
monografie illustrate, diretta da C. Ricci, Bergamo Istituto italiano 
d'arti grafiche. — K. Baedeker, Italie septentrionale, Leipzig 1904 ; 
Italie centrale, 1904; Italie meridionale, 1903. 

VI. Periodici. — (Per evitare facili dimenticanze, non si citano 
le rassegne di cultura generale, né quelle di studii regionali : ma 
le une e le altre contengono spesso notevoli contributi alla storia 
dell'arte). — Monumenti antichi, Roma, Lincei. — Le Gallerie nazionali 
italiane, Roma, Ministero della P. I. ; pubblicazione oggi sostituita 
dal Bollettino diarie del Ministero della P, I. — Archivio storico del- 
Varte, Roma, dir. G. Gnoli ; continuato da L^Arte, Roma, dir. A. Ven- 
turi. — Rassegna d^arte, Milano, direttori G. Cagnola e F. Malaguzzi 
Valeri. — Rassegna bibliografica delVarte italiana, Ascoli Piceno, 
dir. E. Calzini. — Rivista d'arte, Firenze, red. G. Poggi. — Arte 
e storia, Firenze, dir. G. Carocci. — Vita d'arte, Siena, direttori 
F. Bargagli Petrucci e P, L. Cechini. — Emporium, Bergamo, Isti- 
tuto italiano d'arti grafiche. — Ecc., ecc. '^ 
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I. 



L'ARTE DELL'ORIENTE CLASSICO 



I. 



L'arte egiziana. 



Ex oriente lux. Come per ogni 
manifestazione della civiltà, bisogna 
anche per l'arte prender le mosse 
dairoriente. « Di là (disse Giorgio 
Hegel) sorge il sole fisico esterno, e 
tramonta in Occidente : per ciò quivi 
pure sorge il sole interno della 
coscienza, che diffonde una luce 
superiore ». 

Cominciamo con TEgitto, non tanto 
perché, fra tutti gli antichi popoli 
storiti, Tegizio è generalmente rite- 
nuto il più antico, quanto perché 
nell'antico Oriente quasi soltanto gli 
Egizii ebbero un vero e proprio s/z7e, 
cioè un'arte loro, paragonabile alle 
altre grandi forme che seguirono, 
come la ellenica, la romana, la bisan- 
tina, la romanza, quella del Rinasci- 
mento, la barocca, e va' dicendo. 

« Durante il primo periodo del- 
l'evo antico (scrivono il Perrot e lo 

Chipiez) la civiltà egiziana esercitò su l'arte nascente dei 
popoli vicini e lontani azione paragonabile a quella che la 
Grecia doveva esercitar più tardi nel bacino del Mediterraneo ». 




Fig. l. — Senatrice di mandolti 

(pittura della Necropoli di Tebe, 

xviii dinastia). 
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All'età memfìtica, che rìsale ad una cinquantina di secoli 
prima di Cristo, e precisamente alla IV dinastia, appartengono 
le tre maggiori piramidi. Posteriormente alla V e VI dinastia, 
durante le quali l'Egitto godè di molta floridezza, la storia è 
oscura sino alla XII, alla quale appartiene il celebre ipogèo 
di Beni Hassan, il cui prònao offre il tipo originario dell'or- 
dine che i Greci chiamarono dorico. Ma l'età più gloriosa per 
l'Egitto e per l'arte è quella de la dinastia XIX (1450-1250 




Fig. 2. — Memfi. 

a. C). Specialmente sotto Ramesse II, detto dai Greci Sesostri, 
furono costruiti, massime a Tebe (della quale Omero ricorda, 
nel nono dell' ///ade, le cento porte), edifìzii giganteschi. Alla 
conquista di Cambise (525), che fece dell'Egitto una provincia 
persiana, segui, caduto l'impero di Persia, la conquista di 
Alessandro Magno. 

Ecco : venimmo a salutarti, Egitto, 
noi, figli d'Elle, con le cetre e l'aste. 
Tebe, dischiudi le tue cento porte 
Ad Alessandro. 

(G. Carducci, Alessandria), 
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Coi successori di Alessandro passarono in Egitto artefici 
greci, che contribuirono senza dubbio al miglioramento del- 
l'arte egiziana, ma anche al suo snaturamento. Qui finisce la 
storia dell'Egitto. 

Ma noi esamineremo i caratteri dell'arte egiziana, che rimase 
in più che tre millennii di vita pressoché sempre immobile 
ed eguale, senza curarci di divisioni cronologiche. 




Fig. 3. — Veduta generale dei Templi d'Iside a Philae. 

L'architettura degli Egiziani colpisce per le sue gigantesche 
proporzioni; non à ordini propriaménte detti, ma ubbidisce 
a leggi matematiche (diagramma egizio), e usa varie maniere 
di sostegni: pilastri quadrangolari, negli edifìzii primitivi; poi 
colonne massicce di varie forme: quelle che lo Champollion 
chiamò protodoriche ; le ermetiche, o sia con testa umana in 
luogo di capitello; altre con capitelli in cui s'intrecciano con 
animali foglie di loto e di palma, e sormontate da un dado di 
pietra quadrangolare, che ne sminuisce la pesantezza, e da 
architravi monolitici, cioè lavorati in un sol pezzo di pietra. 

Diodoro Siculo ci fa sapere che gli Egizii, mentre chiama- 
vano alberghi le case caduche dei viventi, chiamavano case 
eterne le tombe, e le costruivano per l'eternità. 
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Le piramidi (fig. 11), le mastaha (1), o piramidi tronche, gli 
ipogèi, o grotte funerarie, sono le forme più antiche delle in- 
violabili ed eterne tombe egiziane. Ingegnosamente gli archi- 
tetti nascondevano gli accessi sotterranei, per rendere impos- 
sibile il ritrovamento dei cadaveri e delle statue iconiche, le 
quali riproducevano fedelmente le fattezze degli estinti. 

Dagli antichi furono poste fra le sette maraviglie del mondo (2) 
le tre maggiori piramidi della necropoli memfitica, apparte- 




Fig. 4. — Rovine del Tempio di Denderah. 

nenti ai re Gheope, Cefrene e Micerino, della IV dinastia 
(circa 4200 a. C). La maggiore, quella di Gheope, è alta 
152 metri; la sua costruzione, se dobbiamo credere a Erodoto 
(Storie, II, 125), durò venti anni. La scienza della costruzione, 
rivelata da questi monumenti, non è stata più superata. Si 
conoscono sessantasette piramidi; parecchie ne à Sacharra; 
la più grande delle quali , che si crede tomba d*un re della 
seconda dinastia, è forse il più antico monumento dell'Egitto. 



(1) Mastaha: voce araba, che vuol dire banco. 

(2) Le sette maraviglie del mondo (Plinio, S, -Y., 1, 86) erano : le 
Piramidi, i giardini pénsili di Babilonia, le mura di Babilonia, il 
Giove Olimpico di Fidia, il Colosso di Kodi, il Tempio di Diana in 
Efeso, la Tomba di Mausòlo. 
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Famoso neirantichìtà fu il Labirinto, descritto da Erodoto 
(II, 148): vasta e singolare riunione di sale e corridoj ; costruito 
da Amenemha III, della XII dinastia (3000 a. C). 

Nei templi egiziani, la cui mole è maestosa e priva d' in- 
gombri decorativi , domina la grandiosa linea orizzontale, 
manifestamente inspirata dalle immense pianure dell' Egitto 
(fìg. 3-9). 




Fig. 5. — Tempio peiiptero si Philae. 

Di Memfì è ben noto il Serapeum, trovato dal Mariette: il 
più antico tempio di Serapide. Ma Tebe offre ancora la più 
maravigliosa ricchezza di costruzioni elevate dall'uomo. Su 
la riva destra del Nilo, la Sala di Karnak, dalle centoquaranta 
colonne coperte di bassorilievi e di geroglifici, sembra una 
foresta di torri. Una serie d'immani colonnati di granito lega 
gli edifizii di Karnak a' templi di Luxor, dei quali il princi- 
pale è opera di Amenhotep III (XVIIl dinastia). Su la riva 
opposta sorge il Ramesseum, palazzo di Ramesse II, composto 
di un séguito di corridoj e di sale piene di colonne istoriate 
di geroglifici che narrano le gesta del re. Un colosso di gra- 
nito, la più grande statua monolitica esistente, rappresenta 
Sesostri seduto su '1 trono. Poco lungi si vedono le rovine del 



Digitized by VjOOQIC 



— 8 — 

palazzo di Amenhotep III, con due statue alte ben sedici metri, 
una delle quali ebbe dai Greci il nome di Colosso di Meninone. 
Ramesse II vive eterno anche nel tempio sotterraneo d'Ibsambul 




Fig. 6. — Rovine del maggior tempio di Apollinopoli. 

nella Nubia, la cui facciata è adorna di quattro colonne gigan- 
tesche, scolpite nella roccia, rappresentanti il re seduto, con 
sorprendente verità di teste. E Philae, Ombos, Edfu, Hermontis, 
Benderà, Abydos possiedono templi sontuosi, taluno ancora 
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intatto, ma certamente ricostruito sotto i Tolomei secondo le 
tradizioni dell'arte faraonica. 

All'ingresso dei templi s' inalzavano gli obelischi (fig. 10), 
colonne quadrangolari, terminanti a punta, monolitiche, coperte 
d'inscrizioni geroglifiche commemorative; parecchi dei quali 
furono trasportati in Italia dai Romani reduci dalle conquiste 
africane. 




Fig. 7. — Uno dei templi meglio conservati di Philae. 

* 

I ; In conclusione, il carattere dell'architettura di questo paese, 
il cui aspetto medesimo attesta l' immobilità di tutte le cose, 
è la stabilità; la sua forma tipica, la piramide, la più solida 
delle forme geometriche. Si direbbe che la teocrazia, valen- 
dosi delle braccia degli schiavi, volesse gravar su la terra con 
l'immane peso de' suoi edifizii, testimonii eterni della sua 
potenza. 

La scultura. La pratica dello imbalsamare i cadaveri insegnò 
agli Egizii l'anatomia, epperò, nelle statue iconiche, la imita- 
zione scrupolosa del vero. Ma la scultura egiziana è essenzial- 
mente simbolica, come dimostra la colossale Sfinge (Jig. 12), 
che fu inalzata, o, meglio, scavata nella roccia, seimila anni 
avanti l'èra volgare presso le piramidi memfitiche: leone 
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antropocefalo, che tra le zampe anteriori teneva un piccola 
santuario; simbolo oscuro e affascinante della vita; espressione 




Fig. 8. — Porta del 1 ito oiientalt' «U'I Tempio d'Iside a Philae. 

della forza terribile del mistero. Delle colossali statue dei re 
abbiamo fatto cenno. 

I musei del Cairo di Roma di Torino di Firenze posseggono 
pregevoli saggi di statuette di legno, di calcare, o fuse in bronzo 
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(fìg. 13-14-15-16). I bassorilievi, simili spesso a grafiti, sono infe- 
riori alle opere a tutto rilievo. In genere lo scultore egizio si 
mostra ignorante della prospettiva e deiranatomia. Ignoranza 
forse voluta; che la figura è scolpita sommariamente, ma non 
rozzamente. È evidente che lo scultore à sacrificato le piccole 
parti alle grandi, e non à voluto imitare la natura. « La va- 
rietà (scrive il Lenormant) che distingue gli esseri viventi, e 
che è l'essenza della natura, è sostituita da una simmetria 







Fig. 9. — Bovine del Tempio d'Ermopoli. 



^J^JtJSi'/^ 



religiosa e sacerdotale, piena di artifizio e di maestà... La 
scultura egiziana non fu che una forma di scrittura, un* arte 
essenzialmente simbolica : il simbolo fu per questa grand'arte 
ciò che erano pei cadaveri imbalsamati gli aromi che li con- 
servavano; esso la mummificò, ma, mummificandola, la rese 
incorruttibile ». 

O sepolto in tue caste, e del tuo rito 
Popol tenace, che ad antiqui mostri 
Giganteggianti in eternai granito 

Muto ti prostri 

(G. Zanella, // taglio delVistmo di Suez). 

La pittura usarono gli Egizii come arte decorativa, valen- 
dosi del colore (nero bianco rosso giallo verde bruno azzurro) 
per avvivare l'architettura, dare spicco alla scultura, render 
meno tetre le tombe. Il pittore egìzio non dipingeva, coloriva : 
egli faceva a meno del chiaroscuro e della prospettiva: amava 
i colori, anzi la policromia; ma amava il colore pel colore. 
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non per rendere la visione della realtà ; tantoché conosciamo 
nudi egiziani verdi e turchini. 

Col colore, abbiamo detto, gli Egizii resero meno tetre le 
tombe. E ce n'era bisogno I Come un altro gran popolo del- 
l'antichità, l'etrusco, par che Tegizio vivesse nelle tombe e per 
le tombe. Credenti nella immortalità dell'anima, nella vita 

futura e nella resurrezione dei 
corpi, rappresentate su le casse 
mortuarie con simboli che si 
collegavano con le vicende del 
corso solare, singoiar cura 
ponevano gli Egizii nella con- 
servazione dei cadaveri. La 
fede nella resurrezione finale 
dei corpi consigliò loro l'im- 
balsamazione, nella quale riu- 
scirono cosi valenti, che le 
mummie si conservarono sino 
a noi, dopo cinquanta secoli 
di sepoltura, e rivelarono forse 
al bellunese Girolamo Segato (1792-1836), che visse parecchi anni 
in Egitto (1), e degnamente ne illustrò i monumenti, il segreto 
della preservazione dei cadaveri dalla corruzione. I cadaveri, 
imbalsamati e ridotti in istato di mummie, erano fasciati, rac- 
chiusi entro sarcofagi di pietra o casse di legno con intagli e 
pitture, e seppelliti nelle tombe, spesso scavate ne' fianchi della 
catena libica. Le pitture che si vedono ancora su le pareti delle 
tombe (le quali forniscono anche oggetti d'ogni specie, ser- 
bati in parte ne' nostri musei, massime in quello di Torino), 
ci somministrano molte notizie su la vita privata e su la 




Fig. 10. — Ingresso di Luxor 
con obelisco di grnuito rosa. 



(1) Dal Rosellini dal Belzoni dal Segato al Màspero allo Schiapa- 
relli, ritalia è patria d'insigni egittologi. L'Egitto fu scientifica- 
mente studiato la prima volta da una commissione francese (1809-11), 
quando Napoleone voleva, con la libertà d'occidente, il mistero 
d'oriente. Segui la spedizione di G. F. ChampoUion, morto troppo 
giovine, che lasciò la cura di descrivere i frutti delle sue indagini 
al Bosellini nostro, col quale visse e studiò il tedesco K. Lepsius. 
Noi possiamo comodamente studiar l'arte egizia... in Italia, anzi 
nella sola Roma, visitando il Museo Egizio al Vaticano, osservando 
la Piramide di Cajo Cestio, le sfìngi di Villa Albani, i leoni dei Museo 
Caj)itolino, gli obelischi delle piazze. In Italia, raccolte speciali di 
antichità egiziane posseggono, oltre il Museo Vaticano, il Museo di 
antichità di Torino, il Civico di Bologna, l'Archeologico di Firenze, 
il Nazionale di Napoli: ma i capolavori dell'arte egizia, dovuti alle 
ricerche dello ChampoUion del Mariette del Màspero e d'altri, sono 
la gloria del Nuovo Museo d'antichità del Cairo. 
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Pig. 11. — Piramide di Sacharra. 



morte fu la grande 
talvolta, incìdendo 



cultura egiziana. Quasi può dirsi che la 
inspiratrice di quelli artisti. Senonché 
o disegnando 
sul marmo o 
sul legno dei 
sarcofagi sot- 
tili profili di 
donne, essi 
rischiararono 
le tombe col 
lume d'un te- 
nue sorriso, 
del sorriso di 
una grazia 
chiusa e, quasi 
di sfìnge, mi- 
steriosa, ma 
non perciò me- 
no soave. 

Indizio per 
altro di vita 
fervente sono 
i disegni illu- 
stranti i papiri 
o altri mano- 
scritti, tra i 

quali son singolari quelli di carattere satirico : vendetta allegra 
degli oppressi contro gli oppressori, delle classi soggette contro 




Fig. 12. — Sfinge e piramidi. 
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il despotismo dei 
Museum, risalente 




Fig. 13. — Stataa di Kamsete II 
(Museo egiz. di Torino) 



maggiorenti? Sur un papiro del British 
al secolo xiii avanti Tèra volgare, c'è la 
caricatura di Ramsete III, cosi 
colpito per essersi fatto dipin- 
gere con le sue donne e le 
sue figlie nude. Il re è rappre- 
sentato in forma di leone, in 
atto di giocare a scacchi con 
una sua figlia, raffigurata da 
un'antilope. 

Grandi furono gli Egizii 
anche nelle arti industriali: 
nei vasi, nei vetri, nei giojelli, 
neimobiIi(fìg. 17-18), nei tessuti 
e nei merletti, nelle tappez- 
zerie, nell'intaglio, nella calco- 
grafìa. 

Ma, in conclusione, dell'arte 
egizia, che forse fu il miglior 
frutto d'una civiltà tre volte 
millenaria, non molto sap- 
piamo. Quanti avanzi di templi 
e sfìngi e piramidi e obelischi, 
ancora sepolti sotto la sabbia 
dei deserti, non parleranno un 
giorno, tornati alla luce del 
sole, della vetusta e venerabile 
civiltà egiziana? 



IL 
L'arte babilonese e assira. 

La regione che i Greci chiamarono Mesopotamìa, e che dovè 
all'Eufrate e al Tigri, come l'Egitto al Nilo, la sua floridezza, 
fu sede d'una civiltà che rivaleggiò con l'egiziana, e in diffu- 
sione la superò, comunicando la Mesopotamia con l'Asia mi- 
nore, con la Siria e i paesi mediterranei, con la Media e la 
Persia, con le regioni arabiche, con l'India. 

La prima i*azza civile che occupò la Mesopotamia, fu quella, 
mongolica, degli Accadiani, che diedero origine ai regni di 
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Caldea e airimpero di Babilonia. Dotati di gusto artistico 
assai più dei loro successori semitici (è noto che le razze se- 
mitiche, eccellenti nel commercio e nella finanza, non possono 
competere con gli Europei e coi Turanici nelle arti e nelle 




Fig. 14. — Bnsto di egiziana (xix dinastìa) 
(Firenze, Museo Archeologico). 



scienze), essi coltivarono la scultura, Tarte d'incidere le gemme 
e le pietre (glittica), la musica, la poesia, e inventarono 
le lettere cuneiformi. La valle felice di Babilonia era stata 
posseduta per lungo tempo da questi primi Caldei, quando, 
intorno al 4000 a. C, avvenne la loro fusione con popoli di 
razza semitica o siro-arabica ; si formò cosi la nuova razza 
assira ; ma il paese si chiamò ancora Babilonia, prima che 
prevalesse l'Assiria. « Gli scrittori classici (scrive l'Anderson) 
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e tutti gli storici, prima degli 
scavi di Ninive, diedero la 
precedenza all'Assiria su la 
Babilonia, mentre, secondo 
le nostre conoscenze, il primo 
potere fu subordinato al se- 
condo, almeno per sei o sette 
anni. Babilonia, ereditando 
la lingua e la cultura degli 
Accadiani,o Caldei primitivi^ 
non solo fu la prima in ordine 
di tempo, ma, come terra 
madre, diede all'Assiria la 
sua religione, le sue arti, la 
sua scienza ». I due Stati, del 
resto, furono sempre intima- 
mente collegati; e se Ninive 
prevalse, da ultimo cede il 
luogo, dopo il suo più grande 
re, Assurbanipal o Sardana- 
palo (668-626 a. C), a Babi- 
lonia, che nel 604 ridivenne 
centro dell'Impero con l'as- 
sunzioneal trono di Nabucad- 
nezar il Grande, che ne fece 
un'immensa e florida metro- 
poli, la Tebe della Mesopo- 
lamia. 

Non possedendo la Caldea 
cave di pietra né di minerali, 
e scarseggiando di^ legname 
da costruzione, gli architetti 
usarono argilla, bitume, pa- 
glia trita e canne; epperò 
nulla resta dell'architettura 
caldea. Della quale l'assira fu 
una continuazione; ma gli 
Assiri si valsero anche della 
pietra. 

Nell'architettura assira tro- 
viamo due novi elementi : 
l'arco di mezzo tondo, o di tutto sèsto, e la vòlta; che saranno i 
caratteri peculiari dell'architettura etrusca e romana. Notabile 




Fijj. 15. — Egiziana 

(stjitua di legno del Museo di Gizeh) 

(età memfitica). 
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nelle porte assire la sostituzione dei tori e dei leoni antropo- 
cefali alati ai pieddritti degli archi (fìg. 19). 

Le zigurat, o templi- torri, erano piramidi a scaglioni, com- 
poste di sette piani rientranti, ognuno dei quali aveva colore 
diverso dall'altro e rappresentava una delle sette stelle del 




Fig. 16. — Lo Scrìvano. Stataa in calcare colorato 
(MaBCo del Louvre). 

cielo, e Tultimo era sormontato da un tempietto monottero 
(circolare, con la cella attorniata da colonne) con cupola 
semisferica coperta di sottili lamine d'oro. Tale doveva essere 
la Torre di Babele, il gran lavoro (Dante, Purg., xii, 34), di cui 
la Bibbia (Genesi, xi, 3-4) ci fa sapere che era fatta di mat- 
toni e di bitume, e che la sua sommità doveva giungere sino 
al cielo. 

Carattere dell'architettura assira è il predominio della linea 
orizzontale su la verticale : ogni edifìcio assiro si può sche- 
maticamente ridurre a un parallelepipedo rettangolo. Se non 
eguagliano, per la solidità della costruzione e per la grandio- 
sità, le egiziane, le opere architettoniche assire e babilonesi 
sono assai maestose. 

Natali e Vitelli. — Storia dell* arte. 2 
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Non si deve per altro credere a tutte le maraviglie che li 
antichi narrano del Palazzo di Semiramide , o del Tempio di 
Belo, a Babilonia: nel quale ogni notte, al chiaror delle stelle. 




Fig. 17. — Ceramiche egiziane (Moseo del Louvre). 

sotto una vòlta d'oro, sur un letto d'oro, i sacerdoti preliba- 
vano, a fianco di bellissime vergini, le delizie del potere, 
avendo ai piedi prosternata una città della superficie di cin- 
quecento chilometri quadrati, che da mille aeree terrazze, o 
da' suoi famosi giardini pénsili, mandava loro mille incensi 
di fiori. 
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Le rovine d'un gran palazzo regio (di Assurbanipal ?) a Khor- 
sabad, villaggio che sorge presso l'antica Ninive, scoperte 
nel 1842 dall'italiano Paolo _ 

Emilio Botta (1802-1871), figlio 
dello storico (1), e gli scavi, 
tra cui i recentissimi della 
Società orientale tedesca, nei 
luoghi ove sorgeva Babilonia, 
sfatano la leggenda circa la 
smisurata grandezza degli 
edifìzii assiri e babilonesi. 

Della scultura caldea re- 
stano pochissimi saggi; per 
esempio, le sculture scoperte 
a Tello, serbate al Louvre. 

La scultura assira, grossolanamente realistica, intese princi- 
palmente alla rappresentazione delle gesta del sovrano, bat- 




Fig. 18. — Biga di frassino 
(Museo Archeologico di Firenze). 




Fig. IO. — Galleria Ciildeo-Assìr», nel Museo del Louvre. - 

taglie, cacce, atroci tormenti dei prigionieri di guerra. Lo scul- 



(1) Con le esplorazioni di questo italiano, continnate dairìnglese 
Layard, s'iniziò l'assirologla ; e si arricchirono di preziose sculture... 
i musei di Parigi e di Londra ! 
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tore assiro mostra maggior perizia nel bassorilievo (fìg. 20) 
che nella scultura a tutto tondo. In ogni modo, gli errori 
prospettici, la minuziosa ricerca dei particolari, lo sforzo 

prodotto da un'ostentata mani- 
festazione di forza, non ci de- 
vono far dimenticare i meriti 
degli scultori assiri : soprat- 
tutto lo studio del corpo umano 
e il garbo dei panneggiamenti. 
Insuperabili furono poi gli As- 
siri nel ritrarre le forme e la 
ferocia degli animali. In genere 
essi mostraronsi più studiosi 
di ritrarre la forza che la 
grazia, ed è notabile in tutta 
Tarte assira il difetto di belle rappresentazioni femminili. 
Delle immagini sacre abbiamo ricordato i tori (fig. 21) e i 
leoni antropocefali e alati, che sono il corrispettivo delle sfìngi 
egiziane, il simbolo della po- 
tenza della Divinità, che unisce 
la forza del toro o del leone 
al pensiero dell'uomo. Altre 
immagini sacre consistono in 
statuette di terracotta o di 
bronzo, rappresentazioni di 
genii malèfici e spaventosi. 
Solo Ishtar, protòtipo della 
dea Astarte, la Venere orien- 
tale, sta in piedi nuda, pre- 
mendosi il seno: bel simbolo 
della femminilità e della fecon- 
dità. Nel Museo Britannico si 
ammirano due notevoli scul- 
ture assire: un re tranquillamente dignitoso ne' suoi ricchi 
abiti regali, e un leone trafìtto da una freccia, che vomita 
sangue. 

La scultura assira segue un principio opposto a quello del- 
l'egiziana : invece di ridurre i modelli pòrti dalla natura ai 
loro elementi essenziali e caratteristici, essa cerca di ritrarre 
i particolari con minuziosa cura. « A forza di studiarsi di ri- 
produrre i particolari, Tarte assira arriva (a giudizio del Le- 
normant) a distaccarsi dalla realtà, quanto Tegiziana, ma per 
via diametralmente opposta. Essa non à il medesimo soffio 




Fig. 21. — Toro antropocefalo. 
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d'ideale, la medesima altezza d'inspirazione, lo stesso carat- 
tere di grandezza calma e religiosa ; ma, in compenso, à una 
energia, una vita, un movimento che l'arte egizia non conobbe 
mai ». Finalmente la scultura assira è degna di studio, come 
quella che esercitò decisiva azione su gli esordii dell'arte 
greca. 

Anche presso gli Assiri, come presso gli Egizii, la pittura fu, 
più che un'arte, un esercizio materiale, un colorire più tosto 
che un dipingere. La pittura assira era essenzialmente deco- 
rativa : bellissime le decorazioni di pavimenti, su le quali si 
modellarono le decorazioni persiana siriaca e greca e la bisan- 
tina. Gli Assiri colorarono i bassorilievi. Il senso del colore 
è naturale in paesi dove il clima è soffocante, l'aria è traspa- 
rente e pura, la luce viva. 

Finissimo gusto dimostrarono gli Assiri nei tessuti di lana e 
di lino, nei ricami, nei vetri, nei metalli, negli avorii, nei vasi, 
nei mobili rivestiti e intarsiati di metalli, nell'oreficeria, nelle 
vesti colorate, negli arredi, nelle armi cesellate, negli amuleti, 
nei sigilli cilindrici di pietra dura, adorni d'incisioni. 



III. 
Ebrei e Fenicii. 

Mentre si formavano potenti Stati nel bacino del Tigri e 
dell'Eufrate, gli Ebrei si ordinavano a popolo civile nella Pa- 
lestina, e i Fenicii trafficavano per terra e per mare, aprendo 
nuove vie ai commerci. Né l'uno, né l'altro popolo, di origine 
semitica, contribuì allo incedere deirarte. 

Gli Ebrei, grandi nella poesia (si pensi al Cantico dei Cantici 
e BÌV Ecclesiaste y che, a dire del Renan, in mezzo a gli altri 
libri biblici, anno l'aria d'una canzone d'amore e d'uno scritto 
del Voltaire smarriti in mezzo a gli in folio d'una biblioteca 
di teologia), non mostrarono speciale vocazione per le arti del 
disegno: senza dire del divieto religioso di riprodurre imma- 
gini (Esodo, XX, 3) (1). Essi furono soprattutto agricoltori: pro- 



(1) Nel e. XXX déiV Esodo si nominano alcuni artisti valenti in far 
disegni da lavorare in oro in argento in rame, in servigio del culto. Ma 
le proporzioni della statua colossale elevata per Nabucadnezar, quali 
son date nel Libro di Daniele (in, 1), rivelano una grande ignoranza 
dei rapporti tra le parti del corpo umano : essa è alta sessanta cubiti, 
larga sei ! 
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ducevano mèle squisito e vini cercati dallo straniero. In Pale- 
stina, verdi praterie davano pascolo a numerose mandre; pre- 
zioso balsamo stillava ne' piani di Gerico, fragranti di rose ; 
rigogliosi alberi fruttiferi davano, col nutrimento, ombra refri- 
gerante e suadente alle religiose contemplazioni e alle poeticbe 
meditazioni. Questo popolo idillico, insomma, ebbe intelletto 
poetico e speculativo meglio che pratico e artistico : simile in 
questo al popolo del mezzogiorno d'Italia, che è di poeti filo- 
sofi e di filosofi poeti più che di artisti e di operatori. 

I Fenicii, scaltra - gente e del mar misuratrice illustre, come 
son detti nel XV libro deìVOdissea, gl'Inglesi dell'antichità, 
mercanteggiarono in lontane regioni i proprii e gli altrui pro- 
dotti ; sparsero il germe della grande arte egizia e assira ; 
misero in comunicazione l'Asia con l'Africa e con l'Europa ; 
furono gl'intermediarii tra il mondo orientale e la Grecia. Intel- 
ligenti operaj, furono ricercati per dare opera a grandi costru- 
zioni e a decorarle con intagli e sculture su metallo (toreutica). 

Nei capitoli V e VI del Primo libro dei Re, è descritto il 
Tempio che Salomone edificò in sette anni a Gerusalemme, 
volendo celebrare il quattrocentottantesimo anniversario (xi se- 
colo a. G.) dell'esodo del suo popolo. Il De Saulcy e il De 
Vogùé, valendosi di questa descrizione e di quella di Giuseppe 
Ebreo, ne anno tentato la ricostruzione. Possiamo credere che 
questo magnifico tempio, il quale fu poi distrutto da Nabu- 
cadnezar, ricostruito sotto Dario e nova mente distrutto da 
Tito, avesse la pianta simile a quella dei templi egizii, e, come 
i templi egizii, i capitelli coi fiori di loto, e nella decorazione 
figurativa imitasse l'arte assira. Come del Tempio, non restano 
avanzi del Palazzo di Salomone (descritto nel capitolo VII del 
citato libro), che doveva essere simile alle reggìe assire e 
babilonesi. 

Ora, le suppellettili del Tempio, imitazione dell'arte egiziana 
e assira, furono opera di artisti fenicii. Nel citato Libro dei 
Re è detto: « Tra noi non vi è alcuno che sappia tagliare il 
legname come i Sidonii » (V, 6); ed è lodato un Hiram, di 
Tiro, valente « fabbro di rame » (VII, 13-14). 

Anche i Fenicii, tuttoché fondassero emporii e colonie in 
molte e varie regioni, in tutta la parte orientale del Medi- 
terraneo, a Cipro, a Creta, su le coste e nelle isole dell'Asia 
minore, su le spiagge della Grecia e dell'Italia meridionale 
e dell'Africa settentrionale, lasciarono poche tracce di una 
originale produzione artistica. Le costruzioni fenicie, di cui 
restano avanzi a Malta, a Gozzo, in Ispagna, in Sardegna, in 
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Sicilia, a Cartagine, arieggiano le egiziane ; i sepolcri, scavali 
nel masso, come i sepolcri della Giudea e dell'Arabia, sono 
grandi cavità contenenti i sarcofagi d'intere famiglie: alcuni 
de* quali, trovati a Solunto, si possono vedere nel Museo di 
Palermo. Ma ciò che distingue Tarchitettura fenicia, è il gusto 
del monolitismo: accenniamo a quelli enormi cilindri mono- 
litici, terminati in cima da un cono (simboli fallici?), che si 
inalzavano, come gli obelischi egizii, dinanzi alle porte dei 
templi (1). 

L'ecletticismo fenicio si manifesta nelle decorazioni archi- 
tettoniche e nella scultura (sarcofagi, statue di pietra, stele (2), 
bassorilievi), la quale ripete motivi egizii e assiri. La dea 
Astarte, per esempio, delle stele fenicie si direbbe una Iside, 
e pel gesto e per gli attributi. É giusto, per altro, osservare 
che nelle sculture fenicie le forme egiziane son riprodotte 
con uno spirito diverso da quello che le inspirò nel loro paese 
natale. La forma generale dei sarcofagi fenicii, di cui si anno 
bei saggi al Louvre, somiglia all'egiziana; ma il tipo delle 
teste non à nulla di egiziano; lo stile s'avvicina più tosto a 
quello delle statue greche primitive. L'arte fenicia esercitò 
in fatti notevole azione su l'arte greca nascente. 

Grandi furono i Fenicii nelle arti industriali : navi e attrezzi 
navali, terraglie e vetri, lavori di sbalzo e d'incisione su me- 
talli, intagli in legno e in avorio. Erano ricercatissimi i vasi 
di bronzo, d'argento e d'oro sidonii: uno de' quali loda Omero 
nel XXIII deìV Iliade, Uno de' premi i da dare ai vincitori dei 
giochi in onore di Patroclo era un cratere ampio di argento ; 

né al mondo si vedea vaso ^iù bello. 
Era d industri artefici sidonii 
ammirando lavoro, e per Pazzurre 
onde ai porti di Lenno trasportato 
Pavean fenicii mercatanti... 

Omero loda anche i lavori delle donne fenicie. Nel VI del- 
y Iliade, Ecuba, volendo offrire un peplo a Minerva, 

nelPodorato talamo discende, 
ove di pepli istoriati un serbo 
tenea, lavor de le fenicie donne, 
che Paride, solcando il vasto mare, 
da Sidon condncea, qaando la figlia 
di Tindaro rapla. 



(1) La qnal forma conica si riscontra anche nei nuraahi (non, per 
altro, monolitici) di Sardegna, magnificamente descritti dal Bresciani. 

(2) Lastre poste sa le tombe per distinguere il tuT\al,o. 
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Sidone era soprattutto famosa pe' suoi vetri; e per le stoffe 
tinte di porpora (1) Tiro, donde fuggi, nel secolo ix, la regina 
Elissa, o Didone, che fondò Cartagine, la cui storia s'intrecciò 
poi con quella di Roma. Gli oggetti trovati nelle tombe carta- 
ginesi e conservati nel Museo di Cartagine, rivelano una ci- 
viltà in origine simile all'egìzia, più tardi mista di elementi 
ellenici, derivati specialmente dalla Sicilia, dove i Cartaginesi 
furono a contatto coi Greci. 

L'arte fenicia sarà meglio conosciuta, quando saranno com- 
piuti gli scavi iniziati a Salda (Sidone) dal signor Edmondo 
Durighello, veneziano. 

Un altro italiano. Luigi Palma di Cesnola, console degli 
Stati Uniti, scopri la Cipro antica, risola sacra aW amorosa 
dea (Ariosto, 0. F., xviii, 136); e illustrò quelle antichità (1878), 
che oggi formano la ricchezza principale del Metropolitan 
Museum di Nuova York, facendo raccontare ai bronzi ai marmi 
alle gemme a gli ori ai vetri alle ceramiche la storia dell'arte 
fiorita nella Fenicia dai tèmpi più antichi sino al predominio 
della Grecia. 



IV. 
Persiani* 

Dai popoli semitici passiamo a quelli dì razza ariana. Degli 
Arii primitivi una parte si stanziò nell'Asia minore e in Eu- 
ropa, mescolandosi con le popolazioni indigene; l'altra parte 
si estese per Taltopiano dell'Iran, dando origine a parecchi 
popoli, tra i quali i Medi e i Persiani, e penetrò nell'India (2). 

I monumenti persiani più antichi risalgono al regno di Ciro 
l'Achemenide, conquistatore dell'Asia (546-521 a. C), col quale 
il potere passò dai Medi ai Persiani. Egli si valse nella città 
di Pasargarda dell'opera dei migliori architetti joniì e di 
quella dei prigionieri di guerra appartenenti alla Caldea e 
all'Asia minore. 

Dario, suo successore, fece di Susa la metropoli dello Im- 
pero, e vi costruì un magnifico palazzo, che divenne l'abita- 



(1) Dalla porpora, si crede, il nome dei Fenicii (foivò?, phosmis^ 
rosso). 

(2) Secondo i monumenti conservati, Parte indiana, in tutto diversa 
dairantioa arte classica, cominciò soltanto nelPetà del re Asoka, che 
regnò dal 272 al 236 a. C. 
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zione costante degli Achemenidi ; e nello stesso tempo fondò 
la città di Persepoli, come luogo di sepoltura della sua dina- 
stia, e vi fabbricò un altro palazzo, le cui rovine destano da 
secoli la maraviglia de' viaggiatori (fig. 22). 

Sebbene l'architettura persiana ricordi l'assira, è giusto 
osservare, col Lenormant, chela Persia, imitando, creò; creò 




Flg. 22. — BoFine del Palazzo di Dario CPersepoli) (1). 

col marmo delle sue montagne colonne agili ed eleganti a so- 
stegno d'architravi e soffitti di legno dipinto o rivestito di 
metallo. Nessun popolo à saputo dare maggiore slancio alla 
colonna e più fantastiche e bizzarre volute a' capitelli (fig. 23): 
« non dovendo portare che un peso molto leggero, essa elevasi 
con ua'agilità prodigiosa, come il tronco d'un albero che 
vuole l'aria e il sole ». 

Il Mazdeismo, cioè la religione dualistica di Zoroastro, non 
ammetteva la rappresentazione della Divinità, né aveva templi : 
unico tempio degno della immensità di Ormuzd o Ahuramazda 
(lo Spirito del Bene), il cielo, ov'ei risedeva. Simbolo della 
purezza era il foco, che i sacerdoti tenevano sempre vivo su 



(1) Dalla Storia Universale dell'Oncken. 
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le torri delle alture, simili alle zigurat assire, ma di quattro 
piani, e ai minareti musulmani. 
Nella scultura persiana si manifesta l'azione dell'arte assira, 




Fig. 23. — Colonna del Palazzo di Persepoli 
(Moseo del Louvre). 

egizia e jonica. I leoni e i tori alati che adornano le porte 
di Persepoli, sono identici a quelli di Ninive. I bassorilievi 
persepolitani anno al pari de' niniviti rilievo piatto e figure 
di profilo, e nella esecuzione rammentano l'arte greca arcaica. 
Senonché le statue persiane, atteggiate a una serenità sforzata, 
fanno pensare più all'immobilità egizia che alla divina quiete 
degli dèi e degli eroi ritratti dagli artisti greci. Gli scultori 
persiani non vanno immuni dagli errori prospettici proprii 
dell'arte orientale; ma superano i loro predecessori nel di- 
segno e nelle proporzioni del corpo umano. 
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Come gli Assiri, ma con maggior fìnezza di sentimento e 
di esecuzione, colorarono i Persiani le opere di scultura, e 




Fig. 24. — Fregio in rnattooi smaltati nel palazzo di Dario I 
(Museo del Loavre). 

ornarono le pareti delle sale con lastre di terracotta inve- 
triata e variamente ornata (fig. 24). 
I Persiani furono imitatori delle industrie assire. 



L'Asia Minore. 

Dell'Asia minore, ponte tra l'Oriente e l'Occidente, tra la 
Mesopotamia e la Grecia, conosciamo pochi monumenti. Pare 
che la sua civiltà traesse origine dagli antichi suoi conqui- 
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statori, grittiti, di razza mongolica, si crede, come gli Acca- 
diani. A Eyuk, presso il fiume Halys, vedonsi ancora le mura 
d'un palazzo ittèo costruite con enormi blocchi squadrati di 
pietra, e una scala guardata da leoni, e una porta i cui grossi 
stipiti di granito sono adorni di sfìngi scolpite. 

I popoli dell'Asia minore costruivano variamente le loro 
tombe. Le più antiche tombe sembrano i tamoli della Lidia: 
tra i quali famoso quello di Tantalo, non lungi dal golfo di 
Smirne. 

I Frigi costruivano anch'essi tumoli o monticelli, o profit- 
tavano delle rocce naturali per formare sepolcri, a cui pone- 
vano dinanzi eleganti facciate decorate di ornamentazioni 
lineari. 

Gli abitanti della montagnosa Licia si valevano delle ca- 
verne, che, come i Frigi, decoravano di facciate. 

Riferiamo dal VI deir///ade la lode degli architetti trojani: 

Ettore intanto 
di Paride cammina alle leggiadre 
case, di ohe egli stesso il prence avea 
divisato il disegno, al magistero 
de' più sperti di Troja architettori 
fidandone l'effetto, E questi a lui 
e stanza ed atrio e corte edificaro 
sul sommo della ròcca, appo i regali 
di Priamo stesso e del maggior fratello 
risplendenti soggiorni. 

Quanto alla scultura dell'Occidente asiatico, ne toccheremo, 
occupandoci dell'arte preellenica. 

I popoli dell'Asia minore coltivavano anche le arti indu- 
striali. La Lidia, patria della folle Aragne (Purg,, XJI, 43) è 
nota per le sue tessitrici. Per le tinture di porpora furono 
famosi i Lidii, o Meonii, e i Carli, come si à da una simili- 
tudine del IV deH7//ade; 

Come quando meonia o caria donna 
tinge d'ostro un avorio, onde fregiarne 
di superbo destriero le mascelle... 



VI. 
Conclusione. 

L'Eliade luminosa ci attende. Ma, prima di abbandonare 
l'Oriente, non sarà inutile qualche riflessione generale su la 
sua arte. 
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In tutto rOriente, salvo forse la Cina, dove non furono mai 
conosciute le caste, Vindividuo non à valore. 

Anche a chi, come noi, non dia grande importanza alla 
teoria storica degli eroi, dà da pensare il fatto della scarsezza 
di grandi individualità storiche nell'antico mondo orientale: 
di cui, certo, né Alessandro Magno, né Pericle, né Cesare, né 
Augusto potevano essere figli. Ciro sarebbe nome vano senza 
soggetto, se a questo nome non avesse dato un contenuto 
ideale la greca fantasia di Senofonte. 

In Oriente l'uomo non era cittadino, non che individuo: era 
suddito. E valga il vero. 

Nell'Oriente classico, in Egitto, nella Mesopotamia, in Persia, 
troviamo un governo monarchico assoluto ereditario , un 
despotismo senza freno, col re autocrate e sommo pontefice, 
vicario degli dèi su la terra, che si ritiene padrone della vita 
e delle sostanze dei sudditi, divisi in tre classi: sacerdoti 
guerrieri agricoltori. Gli Ebrei, ai quali pure la fede in un 
unico iddio creatore e padre degli uomini doveva dare il sen- 
timento dell'uguaglianza sociale, ammettevano la schiavitù, 
specialmente degl'infedeli, dannati da Jehova allo sterminio; 
ed ebbero, sia nel governo patriarcale originario, sia nella 
federazione delle dodici tribù, sia nella monarchia, ordina- 
mento sempre teocratico. Nell'India, i gùdra e i paria erano 
i servi naturali delle caste privilegiate dei sacerdoti (bramani) 
e dei guerrieri (kshatriya), cui sottostavano pastori, agricol- 
tori e commercianti (vaigya). 

In somma, per dirla con Giorgio Hegel, l'Oriente seppe solo 
che uno è libero: il despota. Come scrisse il Bonghi, in Oriente, 
« un popolo si eleva sopra gli altri ; e nel popolo che sovrasta, 
la volontà d'un uomo è arbitra d'ogni cosa ». La società è ordi- 
nata in classi in caste in professioni ereditarie. L'antico mondo 
orientale è il mondo dell'autorità , dell'eredità, del despo- 
tismo, sia autocratico, sia teocratico, e più teocratico che 
autocratico. 

Questa prima età della storia umana, questa fanciullezza 
del mondo civile segna quasi un regresso rispetto all'età 
preistorica, nella quale alla lotta pel fonte pel frutto per la 
donna l'uomo si presentava con piena coscienza del suo va- 
lore, armato di tutta sua forza, che era il suo diritto. Nelle 
grandi guerre d'Oriente, invece, migliaja e migliaja d'uomini 
sgozzano migliaja e migliaja d'uomini solo per servire un 
despota ! 

In queste circostanze sociali, l'arte doveva rimanere rigida e 
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immobile, com'erano rigidi gli ordinamenti, com'erano immo- 
bili le sterminate plebi (1). Il paria orientale, cosa più che 
uomo, si trova fuori della storia, è incapace di progresso ; 
mentre il paria cristiano potrà farsi prete o frate, e diventar 
pontefice, che è servo dei servi... di Dio, ma anche re dei re... 
degli uomini I Ma quanto cammino dovrà fare il genere umano ! 
U individuo comincia ad avere valore in Grecia. Qui, se non 
tutti, alcuni, non più uno, sono liberi. Qui il suddito diventa 
cittadino. Qui l'arte diviene l'espressione non soltanto, come 
in Oriente, deìV ambiente naturale e sociale, ma anche del- 
V individuo. 
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e nella Nubia, Pisa Gapurro 1832-44. — D. Valeriani, Atlante 
monumentale d. alto e d. basso Egitto... compilato dal fu G. Se- 
gato, ecc. , Firenze 1836-38. — R. Lepsius , Denkmàler aus 
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(1) Naturalmente, questo è un giudizio generalissimo su l'arte del- 
l'Oriente, inceppata dal duplice despotismo dinastico e sacerdotale. 
Non mancano le eccezioni; e le abbiamo indicate. 
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L'ARTE GRECA 



I. 

La natura, la vita sociale e l'ideale estetico dei Greci. 

La natura del suolo, in alcuni luoghi, come neirAttica, addi- 
rittura sterile : il mare, facile via di comunicazione delle genti 
elleniche tra loro e con le straniere ; la posizione stessa della 
Grecia, non lontana dall'Egitto né dall'Asia orientale, costrin- 
sero il popolo greco a una vita operosa, a fine di ottenere 
dalla terra il grano il lino la vite l'ulivo, di conquistar mer- 
cati, di scambiare prodotti : onde in piccolo territorio fu possi- 
bile grande e benefica civiltà. In una penisola, qual è l'ellenica, 
intersecata da aUe catene di monti, che la frastagliano e divì- 
dono in molte valli, le genti dovettero ordinarsi in piccoli 
centri autonomi, per lo più governati a democrazia: ordina- 
mento che favori lo sviluppo dell'individualismo, dal quale 
nacque il desiderio di primeggiare e l'amore ardente della 
gloria e il culto dell'arte. Lo stesso avvenne nella gloriosa 
Italia dei Comuni, culla dell'arte moderna. 

Cosi le arti, che anno mosso i primi incerti passi in Oriente, 
inceppate dai vincoli del despotismo e della teocrazia, comin- 
ciano a camminare secure e grandi sotto il cielo luminoso 
dell'Eliade, dove per la prima volta si manifesta intera la 
personalità umana, dove la pianta umana per la prima volta 
cresce e fruttifica e spande i suoi rami sotto i vividi raggi del 
sole della libertà. 

Natali b Vitelli. — Storia deWarU. 3 
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A te che augusto e inviolato asilo 
fosti a le Muse ed ala al genio umano, 
che metro e forma al sacro Gange e al Nilo 
ed aria e luce avea cercato in vano ; 

a te il mio verso, a te, Grecia immortale ! 

(G. A. Costanzo, Alla ChrecicC), 

L'individuo comincia, abbiamo detto, ad aver valore nella 
Grecia. Qui, se non tutti (si pensi al fatto che persino Platone 
e Aristotele giustificarono la schiavitù), alcuni, non più uno, 
come in Oriente, sono liberi. Qui il suddito diventa cittadino ; 
al potere militare e sacerdotale succede il potere della scienza 
e della filosofia: onde lo Hegel disse che il mondo in Grecia 
comincia a pensare. Qui l'arte diviene l'espressione non sol- 
tanto, come in Oriente, dell'a/nò/en/e naturale e sociale, ma 
anche delV individuo; epperò sono possibili le manifestazioni 
del genio, Fidia e Prassitele, la forza e la gentilezza, il sublime 
e la grazia. 

Il simbolismo dell'arte orientale cede il posto al reale idea- 
leggiato; il fantastico, il mostruoso all'evidente, al propor- 
zionato. Seppe la Grecia dare alle sue concezioni serene una 
forma chiara al senso e all'immaginazione, e dar vita a capo- 
lavori compresi in tutti i secoli e da tutti i popoli, eterni e 
e universali, perché umani. 

L'arte greca fu essenzialmente popolare: sórta di popolo e 
pel popolo, ne significò i sentimenti le idee le aspirazioni ; si 
cbllegò intimamente alle sue consuetudini di vita, a* suoi isti- 
tuti politici e religiosi. Epperò fu originale. Certo, l'arte greca, 
come la religione, di non poco fu debitrice all'Oriente: ma i 
Greci seppero inalzarsi a una più serena, se non più elevata, 
concezione della divinità, trasformando miti paurosi e mo- 
struosi in una fonte inesauribile d'ispirazioni e contemplazioni 
estetiche, e dando forme perfette, ma umane, a gli dèi. 

Fu già bene osservato che questo, a cosi dire, antropomor- 
fismo estetico, questo abbassare gli dèi al livello degli uomini 
produsse di contraccolpo la tendenza all'inalzamento degli 
uomini verso gli dèi. I quali, pertanto, divennero l'ideai tipo 
della bellezza vivente, il mirabile esempio di tutte le virtù 
costituenti la perfezione umana, non pure morale e intellet- 
tuale, ma anche fisica: però che i Greci non distinsero mai 
l'anima dal corpo, e seppero apprezzare la bella gagliardia 
delle membra quanto l'altezza del pensiero e del sentimento; 
vollero, insomma, il connubio della forza e della bellezza fìsica 
con la forza e la bellezza morale. Strumento dell'educazione 
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della gioventù era la musica, e soprattutto la ginnastica, non 
solo per la utilità pratica d'un esercizio necessario a un popolo 
marinaresco, ma per l'amore dei corpi agili belli proporzio- 
nati eleganti, cosi nelle ritmiche movenze della danza reli- 
giosa come nel forte maneggio dell'armi. I giovinetti ateniesi, 
nelle palestre e ne' ginnasti, addestrarono, illeggiadrendolo, 
il corpo alle fatiche. A Sparta fin anco le donne erano pub- 
blicamente educate e obbligate a esercizii ginnastici ; e validi 
figli uscivano dai loro fianchi possenti. 

Non potevano i Greci immaginare uno spirito sano e sereno 
in un corpo infermo e trasandato. E parola e cosa greca la 
callipedia. L'educazione fìsica era per essi la parte più note- 
vole della cultura; o, meglio, l'educazione facevano i Greci 
consistere nell'armonica e libera esplicazione di tutte le energie 
fìsìopsichiche dell'uomo. 

Grandi feste patriottiche, alle quali da ogni regione accor- 
revano i Greci, e che valevano a tener desto il sentimento di 
nazionalità, erano i giochi pitici (a' piedi del Parnaso, in onore 
di Febo), gVistmici (su l'istmo di Corinto, in onore di Posi- 
done), i nemèi (nella Valle Nemèa, nell'Argolide, in onore di 
Zeus), e soprattutto gli olimpici, anch'essi consacrati a Zeus, 
che si celebravano ogni quattro anni, cioè ogni olimpiade, in 
Olimpia, nell'Elide. Consistevano in esercizii ginnastici : pugi- 
lato, lotta; pancraz/o, ch'era un misto di lotta e di pugilato; 
pentatlo, comprendente salto, corsa, disco, bersaglio, pugilato; 
in corse di cavalli, gare poetiche e musicali, esposizioni di 
opere d'arte. Una corona di ulivo era premio a* vittoriosi, che 
i concittadini ricompensavano con doni e grandi onori (gli 
Spartani, per esempio, concedevano loro di combattere ac- 
canto al re); e statue s'ergevano a loro gloria; e Pindaro li 
cantava. Non è un paradosso dire che, se l'educazione del 
popolo greco non fosse stata essenzialmente ginnastica e musi- 
cale, né di Fidia né di Pindaro si onorerebbero l'arte e la 
poesia. 

Come nell'arte romana la forza e la maestà insita alla vita 
battagliera del Campo di Marte, cosi nell'arte greca si riflette 
la forza e la bellezza insita a gli esercizii delle palestre e de' 
ginnasii. La forza e la bellezza, l'atleta e la venere, che sono 
i due soggetti preferiti dagli scultori greci. Per ritrarla nell'arte, 
i Greci crearono con la ginnastica la bellezza vivente. E la 
ginnastica non era moto libero e gioco, ma esercizio gover- 
nato da severe discipline. A questo sapiente magistero sono 
in parte dovute le maraviglie della scultura greca, e il realismo 
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di Mirone, e l'idealismo di Fidia, e l'armonìa di Policlcto, e 
la nobiltà di Scopa» e la grazia di Prassitele, e la naturalezza 
di Lisippo. Che gli artisti, in vece di ritrarre le póse di mo- 
delli venali, vedevano sempre nella realtà della vita belle 
forme e belli atteggiamenti. 

Il Collignon, sebbene sostenga l'impossibilità di trovare una 
formula unica dell'estetica greca, finisce col trovarne una assai 
larga, da potersi riferire a tutti i periodi della civiltà ellenica : 
c'est que toutes les préoccapations de cet art se rapportent à la 
perso nne humaine. Ora si comprende perché la scultura fu 
arte greca per eccellenza. 

I Greci consideravano il corpo umano come una macchina 
gagliardissima insieme e agilissima: due qualità che rare volte 
si trovano congiunte in natura, ma che si possono e debbono 
congiungere nella idea, quando immaginiamo un corpo umano 
veramente perfetto. In ciò consiste il famoso bello ideale, che 
non è un concetto trascendente, ma è lo stesso bello naturale 
scelto. L'arte era insomma a' Greci imitazione de la bella 
natura; la bellezza Platone definiva splendore del vero. 

La nobiltà dell'arte greca è riposta in non so quale tran- 
quilla e semplice grandezza, in una divina «Taoa?'a, o imper- 
turbabilità, di cui Pericle fu l'esempio vivente: le quali resultano, 
giova ripeterlo, dall'armonia delle forze fisiche e delle forze 
morali. « Tolto ai dolori, alle miserie, alle agitazioni dell'anima, 
il Greco (disse G. Hegel) assume quella serenità inalterabile e 
maestosa, che gli dà un non so che di divino». 

Non fu mai cosi pieno, come nella Grecia, l'accordo tra 
l'arte e la vita, tra l'ideale estetico e l'ideale etico. TeT/sd^wvov 
chiamarono i Greci l'uomo incolpabile, perfetto, con parola 
propria dei corpi quadrati, cioè al tempo stesso agili e forti, 
cari a Policleto, il teorico delle proporzioni nella scultura. 
Con una sola parola (tò xaióv) indicarono il bello e il buono, 
che sono, in sostanza, armonia. 

Simboleggiarono la musica delle cose, e insieme significa- 
rono l'idea della luce e della verità, in Febo, dall'aurea lira, 
guidatore dell'armoniosa carriera del mondo; e con un sol 
nome {^ó^ijloì) designarono il concetto d'ordine e d'universo. 
Platone pensò, con Pitagora, sorelle la musica e l'astronomia; 
vide una geometria sublime presedere all'armonia degli enti • 
e scrisse un dialogo, il Carmide, su quella cw^po^wv»?, che con- 
siste nella giusta misura in tutto: concetto sereno della vita 
pel quale il popolo ellenico ebbe la superiorità su tutti i popoli 
del mondo antico. 
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La bellezza è perciò, pe' Greci, l'armonica disposizione delle 
parti, Tuno nel vario. 

Nei colossali edifizii dell'Oriente, l'espressione resulta dall'ef- 
fetto delle gigantesche dimensioni de' materiali; negli edifizii 
della Grecia, pìccoli, per lo più, e pure grandiosi (nell'area 
della Basilica di San Pietro si contengono oltre nove aree del 
Partenone), resulta dall'armonia delle linee, dalle giuste pro- 
porzioni. 

Tale e tanta è l'euritmia delle greche forme, che il contem- 
plare le statue degli dèi umanati, maestosamente sorridenti 
nella lor reggia, i templi, doveva far sentire al popolo greco 
un non so che di simile a ciò che si sente contemplando gli 
spazii interstellari. 

II. 

1. Uarte preellenica, 
2. / periodi storici della civiltà e dell'arte greca. 

1. — Le scoperte del sec. xix anno dimostrato che le isole 
e le rive dall'Egèo furono sede di antichissima civiltà, di cui 
nel sec. viii a. C, a' tèmpi d'Omero, sopravviveva il solo 
ricordo. 

Il tedesco Enrico Schliemann, a cominciare dal 1870, scopri 
a Hissarlik, su lo stretto dei Dardanelli, la Troja(l) preistorica 
e la Troja di Priamo, la città descritta da Omero, distrutta 
dagli Achei, che avevano seguito Agamennone, re di Micene. 
Lo stesso Schliemann scopri nell'Argolide, a Micene, nel 1876, 
e a Tirinto, nel 1884, gli avanzi d'una civiltà floridissima, i 
prodotti d'un gusto artistico originale: palazzi adorni di pit- 
ture murali, tombe regali, rottami di una singolare cera- 
mica decorata con piante e animali : scoperte che al nostro 
D'Annunzio ispirarono La città morta. 

Ma la civiltà micenèa (fiorita dal 2000 al 1000 a. C.) rivelata 
dallo Schliemann e da G. Dòrplfeld, non è, pare, che la con- 
tinuazione d'una più antica civiltà cretese o minossica, che 
dovette esercitare una notevole azione in tutto il bacino del- 
l'Egèo, se non in tutto il bacino orientale del Mediterraneo. 
Le odierne ricerche ci fanno considerare Creta come la culla 
della religione, delle leggi, delle arti dell'antica Grecia. 



SI) Già il ragusèo R. G. Bosco vioh (1711-1787) avea frugato, ma 
arno, ne' campi ubi Troja fuii. 
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Quest'isola, che fu creduta centro della più vetusta civiltà 
(Dante, Inf., xiv, 95), successivamente soggetta ad Atene a 
Roma ai Saraceni ai Veneziani ai Turchi, si trova oggi in 
tristissime condizioni. 

Ma gli scavi iniziati nel 1899 dalla missione italiana diretta 
dallo Halbherr a Pesto, e nel 1900 dalla missione inglese di- 
retta da Arturo Evans e dallo Hogarth a Cnosso, provano che 
ben diverse erano le condizioni dell'isola, allorché il famoso 
Palazzo di Minosse, a Cnosso, presso Candia, era la sede di una 
grande potenza, la quale dominava tutto l'Egèo, circa quat- 
tromila anni or sono, e commerciava con tutte le nazioni 
d'Oriente, molto prima che i Fenicii portassero la porpora 
da Tiro. Una tradizione antichissima dice che Minosse divise 
l'isola in tre parti, fondando in ciascuna una città, Cnosso, 
Pesto e Cidonia, i più vasti centri d'incivilimento preellenico. 
Cidonia non si è bene identifìcata; Cnosso fu esplorata dalla 
missione archeologica inglese; Pesto dalla missione archeolo- 
gica italiana. 

Nei magazzini del re Minosse a Cnosso furono trovate file 
di capaci giarre, una volta destinate a contenere olio; e nelle 
numerose camere sotterranee del palazzo sembra avessero ri- 
cetto dei veri tesori d'oro e di metalli preziosi. Il palazzo di 
Cnosso (che lo Evans identificò col famoso Labirinto), con la 
sua moltitudine di stretti corridoj senza uscita e di piccole 
camere quadrate, dà veramente l'idea di un labirinto. I prin- 
cipali appartamenti del palazzo erano decorati con affreschi, 
in alcuni dei quali ammiriamo stupefatti come le dame di 
corte indossassero abiti che si direbbero tagliati da una delle 
nostre sarte. 

Altre prove dell'esistenza in questo periodo preistorico di 
un finissimo senso d'arte ci sono offerte da un bassorilievo 
di terracotta dipinta, da una testa di leonessa abilmente scol- 
pita nel marmo, e da varii piccoli oggetti d'oro e di bronzo. 
E che la valentia degli artefici non si restringesse al dipingere e 
al modellare, lo provano il vasellame e i sigilli finamente incisi, 
grazie ai quali gli studiosi anno potuto assegnare una data 
approssimativa allo splendido Palazzo di Minosse, il mitico re 
che avrebbe ottenuto le leggi direttamente da Giove, suo padre. 

Non molto distante dal palazzo sorge il monte Ida, su cui 
la tradizione vuole sia nato Giove; ma la caverna dove avrebbe 
avuto vita il Dio, sta sul monte Diete; e lo Hogarth, il quale 
l'à esplorata, ne à disotterrato una gran quantità d'offerte di 
bronzo, ora serbate nel Museo di Candia. 
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Gli scavi delia missione italiana a Pesto anno messo a nudo 
più verso l'interno un altro palazzo più grandioso (1). I pa- 
lazzi di Cnosso e di Pesto provano che non sono fantastiche 
le descrizioni d'Omero dei palazzi d'Agamennone a Micene, 
d'Ulisse a Itaca, di Nestore a Pilo, di Menelao a Sparta, d'Al- 
cinoo in Tracia : 

... d^ Alcinoo magnanimo Paugusto 
palagio chiara, qual di sole o luna, 
mandava luce. DEilla prima soglia 
sino al fondo correan due, di massiooio 
rame, pareti risplendenti, e un fregio 
di ceruleo metal girava intomo. 
Porte d^òr tutte la inconcussa casa 
chiudean: s^ergean dal limitar di bronzo 
saldi stipiti argentei, ed un argenteo 
sosteneano arcnitrave, e anello d'oro 

le porte ornava 

{Odissea, vii). 

Ma per l' archeologo ciò che costituisce la più preziosa 
delle scoperte, è la collezione di tavolette d'argilla messe in- 
sieme dall' Evans a Cnosso, su le quali è inciso un duplice 
tipo lineare di scrittura preistorica, del tutto sconosciuta: il 
che fa credere che i Cretesi furono in possesso di una scrit- 
tura anteriore e diversa da quella dei Pehicii, a cui fino a oggi 
si è attribuita l'introduzione della prima scrittura in Europa. 

Prima delle scoperte dello Schliemann si conoscevano in 
Grecia, come in Italia, i ruderi dell'architettura ciclopica dei 
Pelasgi, che è quanto dire dei « primitivi » (cfr. pag. 98): grossi 
blocchi di pietra greggia sovrapposti senza cemento e rincal- 
zati di sassi e di schegge. A tali muri ciclopici o pelasgici seguono 
muri costruiti di blocchi squadrati, a filari orizzontali. Esempio, 
a Micene, la muraglia nella quale s'apre la porta detta dei 
Leoni (fìg. 25): due massicci stipiti sostenenti un enorme 
architrave, su cui le pietre della muraglia formano un vano 
triangolare, che contiene un lastrone di pietra, a mo' di tim- 
pano, con due leoni scolpiti. 

Non molto lontana dalla Porta de* Leoni si trova una tomba 
di pietra a forma di cupola, simile ai nuraghi sardi e ai traili 



(1) Le scoperte cretesi fanno desiderare che le esplorazioni si esten- 
dano verso la Libia, donde si attende nova luce su Tori^ine della 
civiltà minossica. « Siamo solo al principio di una grande rivoluzione 
nesli studii storici (scriveva A. Mosso nel 1907) ; e non potremo essere 
soddisfatti fino a che V Italia non esplori la regione libica e cirenaica 
e faccia gli scavi nella Trlpolitania, culla, presuntiva della civiltà 
mediterranea ». Mentre scriviamo, la fortuna sorride alle armi ita- 
liane in Tripolitaoia. Speriamo che presto alPopera delle nostre armi 
possano succedere laggiù gli studii de* nostri scienziati ! 



Digitized by VjOOQ IC 



- 40 — 




Digitized by VjOOQ IC 



^ 41 — 

pugliesi, detta il Tesoro di Atrèo, I sepolcri dei luoghi di pia- 
nura erano tumuli, come quelli di Patroclo e di Ettore, de- 
scritti nel XXIII e nel XXIV deH7//arfe; mentre le tombe de' 
luoghi montuosi eran rivestite di pietra, o scavate, come in 
Egitto, nel fianco dei monti. 

Gli artisti minossici e micenèi non ci lasciarono grandi 
statue di tutto tondo, ma molti bassorilievi d'alabastro gesso 
metallo, fìgurine di terracotta majolica avorio bronzo, lavori 
<ii metallo sbalzati e cesellati: opere che dimostrano commessi 
mirassero alla diretta riproduzione della natura. 

Probabilmente la civiltà egèa fu spenta dall'invasione dei 
Dori. Cominciò allora quel medio evo ellenico y al quale seguì 
il rinascimento preannunziato da Omero, come al medio evo 
italiano il rinascimento preannunziato da Dante. E come Dante 
della veneranda latinità, così il primo pillor de le memorie 
antiche serba il ricordo della civiltà egèa, dandoci anche preziose 
notizie (diligentemente raccolte dal Brunn) dell'arte preellenica. 

Nei poemi omerici, il lavoro dei metalli appare molto dif- 
fuso; Ulisse si costruisce il talamo nuziale (Orf., xxiii); Paride, 
come abbiamo visto, con altri costruttori trojani, la sua casa 
{IL, vi). Omero nomina alcuni artisti di professione: ricorda 
mura di città, torri, arginature di fiumi, templi, come quello 
di Atena a Troja, di Apollo a Grise e a Delfi, edifizii pubblici, 
case di principi (già da noi enumerate): accenna a qualche 
immagine o statua, come quella d'Atena a Troja (//., vi), ad 
alcune industrie artistiche, come vasi e armi. Tace della pit- 
tura, accennando solo alla colorazione delle navi (//., ii); ma 
ne' suoi accenni alla tessitura variopinta e istoriata (//., ni) 
è implicita una certa cognizione del disegno. Sono frutto della 
fantasìa poetica, ma notevole indizio di coltura artistica, l'aureo 
cane della reggia d'Alcinoo {Od., vii), le automatiche donzelle 
di Vulcano (//., xviii) e, in parte, lo scudo d'Achille (//., xviii). 

2. — All'età eroica, all'infanzia, al periodo preistorico, che 
va sino a Omero, segue il protostorico, da Omero alle guerre 
persiane (500 a. G.), detto anche Jonico, perché le colonie 
joniche dell'Asia minore e le isole dell'Arcipelago sono il 
campo dove fioriscono l'attività industriale e commerciale, le 
arti e le lettere, che di qui, a poco a poco, si diffondono in 
altre parti della Grecia. Alle vecchie monarchie succede il 
breve ma splendido governo de* tiranni, al quale succedono 
i liberi comuni cittadini. Ma dopo l'assoggettamento delle 
città greche dell'Asia all'Impero Persiano, la cultura si refugia 
sul libero suolo dell'Attica. 
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U attico, che giunge fino ad Alessandro il Grande (m. 323 
a. C,),è il periodo della greca gioventù, di cui si suol conside- 
rare simbolo e immagine l'Apollo del Belvedere. Atene è alla 
testa della civiltà mediterranea. 

Non vi à nella storia universale età più gloriosa di quella 
di Pericle (468-429 a. C); soltanto, forse, l'età dei nostri Co- 
muni può esserle senza scapito paragonata. L'Atene di Pericle 
e la Firenze di Dante dimostrano come la democrazia sia 
l'ordinamento civile più propizio all'incremento delle arti 
allietatrici della vita. Pericle incarnò in sé l'ideale ellenico 
ritratto dai maestri de lo scalpello : nulla poteva alterarne la 
serenità; sobrio attivo prudente, seppe riformare la costitu- 
zione ateniese, rendendola anche più democratica, liberando 
la cittadinanza povera dall'oppressione de' ricchi. Non furono 
mai cosi floride le condizioni finanziarie della città, che fu 
congiunta a uno de' suoi porti, il Pireo, abbellita di vie di- 
ritte, di larghe piazze, di splendidi monumenti. È questa l'età 
di Fidia e d'Aspasia. E Pericle infiammava i cittadini con la sua 
eloquenza; e Sofocle perfezionava la tragedia; Erodoto dava 
opera alla prima storia degna di questo nome; e il maestro di 
Pericle, Anassagora, speculava su le cose del cielo e della terra. 

Ma dopo le guerre peloponnesiache, cessa il primato politico 
d'Atene, finché la Grecia, spossata dalle lotte fraterne, cade 
sotto la dominazione macedone. 

11 periodo a/e5san(/rzno, che va dalla morte di Alessandro Magno 
alla conquista romana (323-146), è il periodo della virilità. 

La cultura greca, difi'usasi dopo le vittorie d'Alessandro, 
ebbe nova sede nelle grandi città che divennero metropoli 
de' regni sórti dalle rovine dell'Impero Macedone : Pergamo 
Rodi Efeso Antiochia. Ma soprattutto Alessandria, specialmente 
sotto i primi Tolomei, divenne il centro della nova cultura, 
chiamata perciò alessandrina, il grande mercato, l'Università, 
la biblioteca dei popoli mediterranei, il crogiolo nel quale si 
fusero e confusero la civiltà greca e l'orientale. 

Tale il nipote del Felide estrasse 
la sua cittade; e Faro, inolito nome 
di luce al mondo, illuminò le vie 
d'Africa e d'Asia. 

(G. Carducci, Alessandria). 

In questo periodo la cultura non è tanto propria degli El- 
leni, quanto de' popoli ellenizzati; non è tanto ellenica quanto 
ellenistica: preludio all'universalità della cultura moderna. 
Anno straordinario incremento le scienze positive, le indagini 
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storiche e filosofiche: ma l'ingegno non è più creatore^ e in- 
darno cerchi nelle lettere e nelle arti la bella spontaneità 
degli anni periclèi. 

Si confonde e s'intreccia con Talessandrino il periodo romano^ 
che dalla conquista romana arriva a Costantino (324 d. C): 
nel quale la cultura greca « si presenta (dicono il Vitelli e il 
Mazzoni) come appendice e ornamento dell'impero e della 
potenza di Roma ». 

Col trasferimento della sede imperiale da Roma a Bisanzio 
(Costantinopoli), si manifesta una pallida rifioritura ellenistica ; 
comincia il periodo bisantinoy che giunge sino alla caduta di 
Bisanzio in mano de' Turchi (1453) : l'età della vecchiezza e 
della morte. Ma diremo dell'arte bisantina, quando tratteremo 
dell'evo medio. 

III. 
Uarchiiettura greca. L'ordine dorico. 

Solo nel secolo viii a. C. cominciarono a essere usati i due 
principali ordini architettonici, i cui elementi, per altro, non 
sono del tutto indigeni, ma provengono in parte dall'Egitto 
dall'Assiria dall'Asia minore. 

Perché l'arte greca delle origini, come abbiamo detto, e non 
soltanto l'architettura, fu tributaria dell'orientale. Le colonne 
degl'ipogèi di Tebe sono rammentate come esempi dell'ordine 
pròtodorico. Alcuni elementi decorativi, forme di vegetali e 
d'animali fantastici (i grifi, per esempio, teste d'uomo su corpi 
d'uccello), usati da' Greci, sono essenzialmente orientali; orien- 
tale è il modo di modellar le statue nella scultura greca pri- 
mitiva. 

« L'azione dell'Asia su i principii della civiltà e dell'arte 
greca si esercitò per due correnti ben distinte: l'una venuta 
dall'Asia minore, l'altra dalla Fenicia. La prima dalle città di 
costa jonia sparse la sua influenza su le popolazioni jonie, 
specialmente su Atene. La seconda, portata dalle relazioni del 
commercio marittimo, ebbe per primo focolare d'influenza 
Creta eie isole meridionali del mar Egèo colonizzate dai Dori; 
di là si propagò nel Peloponneso, in Sicilia e in generale 
in tutto il mondo dorico. Di qui la differenza originaria 
delle scuole jonie e doriche. Le prime, formate sotto l'azione 
dei precetti che venivano dall'Asia minore, si riattaccano 
all'arte assira senza mescolanza d'alcun altro elemento... 
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Le seconde procedevano dall'arte fenicia. Le più antiche 
sculture doriche (Tenea, Thera, Megara, Argo, Orcòmeno) ci 
offrono quella mescolanza d'influenza egizia e assira, quelle 
forme generali più tosto egiziane, con una esecuzione tutta 

asiatica, che sono il carattere 
distintivo delle opere plastiche 
della Fenicia ». Questa, se dob- 
biamo credere al Lenormant, 
l'azione dell'Asia su la Grecia 
primitiva. Ma veniamo a dire 
dei tre ordini, o stili archi- 
tettonici. 

I caratteri dei tre ordini, la 
robustezza del dorico (da pa- 
ragonare al rude discorso 
laconico, nell'eloquenza, al 
maestoso modo dorico, nella 
musica, al solenne corOy nella 
lirica), la gentilezza del yon/co, 
la delicatezza del corinzio sono 
corrispettivi e cònsoni, mas- 
sime i due primi, all'indole dei 
popoli che li crearono. Rude e 
severa fu l'indole dei Dori, 
aristocratici, conservatori e 
religiosi. Vivaci, al contrario, 
curiosi, irrequieti, desiderosi 
d'avventure, amanti d'ogni bel- 
lezza e di ogni gentilezza fu- 
rono li Jonii, la razza ellenica 
più civile, i veri rappresen- 
tanti del genio greco. Comin- 
ciamo dall'ordine dorico. 
Le parti essenziali dell'ordine sono le colonne e la trabea- 
zione, la parte sostenente e la sostenuta (fig. 26). La colonna 
posa immediatamente su lo stilobate; la striano verticalmente 
da sedici a venti scanalature a spigolo acuto; la sua circon- 
ferenza va gradatamente diminuendo. Terminato da un collar 
rino (ipotrachelio), il fusto (stylos) della colonna è cimato dal 
capitello^ composto da un echino, ovolo, o cuscinetto, e da un 

(1) a, àbaco — è, echino od ovolo — e, scanalature — d, ipotra- 
chelio o collarino — «, intaglio — /; architrave -- ^, mètope — 
A, — triglifi — i, gocoiolatojo o cornice — /, gocce. 




Fig. 26. — Ordine dorico (1). 
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àbaco, tavoletta quadrangolare, sporgente da ogni lato oltre 
rechino. La trabeazione si compone deìV archi traue, filare di 
pietra che posa su gli àbachi de' capitelli, d'una fascia chia- 
mata tenia, che termina l'architrave, la quale contiene le gocce 
negli spazii che cadono sotto i trìglifi della zona superiore, 
o fregio. Nel fregio, riquadri segnati da tre striature, che sono 
appunto i trìglifi, si alternano con riquadri piani o scolpiti, 




^ 

Fig. 27. — Schema di costruzione di un tempio dorico (1). 



chiamati mètopr. Sopra la cornice del fregio, ornata di mo- 
diglioni, o mutali, e compiuta dal gocciola tojo, o cimasa, o 
cornice, si alza Vaetoma, frontone triangolare. Il campo chiuso 
nel triangolo, chiamato timpano, può essere ornato da statue 
di proporzione decrescente. Gli ornati posti a gli angoli e al 
vertice del frontone prendono il nome di acro/er/i ; quelli che 
ricorrono su la cimasa dei lati, fatti per lo più a guisa di pal- 
me tte, di antefisse. 

Gli elementi del dorico si trovano, come abbiam detto, nel- 
l'architettura orientale: ma seppero i Greci assimilare questi 
elementi in modo da originare uno stile proprio. 

Il tempio, o casa degli dèi, che è la manifestazione più alta 
dell'architettura antica (fìg. 27), deriva dalla casa. La forma 
originaria di questa fu un rettangolo con un solo vano; aj 



(1) Dallo Chipiez, Histoire critique dea Ordres Greca. 
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quale presto fu aggiunto. Ta/rio, e si ebbe cosi il megaron, 
intorno a cui si raggrupparono altri vani, gli uni distinti da 
gli altri. Dal megaron con atrio trae origine il tempio. 

Un prònao^ o atrio, una cella, dimora del dio, un opistodomo, 
o portico posteriore senza comunicazione con la cella, un 
peritolo, o porticato laterale a una o due file di colonne, co- 



r -.--■;■ 
Al P^ 







Fig. 2^. — Il Partenone. 

stituiscono il tempio greco. La cella senza tetto dà al tempio 
il nome di ipetro (a cielo scoperto). L'ordinamento più sem- 
plice d'un tempio è quello del tempio in antis, che à due co- 
lonne collocate all'ingresso, su le quali e su le due estremità 
delle pareti di fianco posa l'architrave, generandosene due 
pilastri ai lati delle colonne, detti parastades o ante. La 
sostituzione delle colonne alle ante genera il tempio pròstilo, 
cioè con colonne dinanzi al prònao. L'aggiunta di un póstico, 
o portico posteriore, dà origine al tempio anfipròstilo ; il quale, 
corredato anche ai lati da un filare di colonne, prende il 
nome di perittero; corredato ai lati da doppio filare, di dìptero. 
Se il numero delle colonne su la fronte del prònao è di 
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quattro, il tempio dicesi ielràslilo; se di sei, di otto, di dieci, 
di dodici, esàstilo, ot tastilo, decàstilo, dodecastilo. 

Templi dorici del periodo arcaico si trovano in Sicilia e 
nella Magnagrecia: ne diremo, parlando dell'arie italogreca. 

L'ordine dorico raggiunse quasi la perfezione nel Tempio di 
Aphaia in Egina, in quello di Zeus ad Olimpia (sec. v), e nel 
cosiddetto Theseion di Atene, che alcuni credettero consacrato 
a Teseo, ed è il meglio conservato dei templi greci. 




Fig. 39. — Il Partenone restaurato (1). 



Ma il più insigne modello del dorico, e insieme la più perfetta 
creazione della greca architettura, è il Partenone (fìg. 28-29), o 
Tempio di Atena Vergine, destinato, secondo l'intenzione di 
Pericle, alla conservazione del tesoro pubblico, al culto di- 
vino e a rappresentare la potenza d'Atene. Questo semplice 
e sublime tempio ottàstilo perittero ipetro, tutto di marmo 
bianco del Pentèlico, fu compiuto dal 447 al 432 a. C. dagli 
architetti Ictino e Callicrate, sotto la direzione di Fidia, 
autore della decorazione plastica. 

Il fregio esterno de la cella, anziché con triglifi e mètope, 
Fidia decorò con un bassorilievo nel quale rappresentò la 
festa delle grandi Panatenèe ; e i due frontoni orientale e occi- 
dentale, come si usa nei templi dorici, ornò di statue colos- 
sali; e di scudi dorali gli architravi; e di stupende mètope 



(1) Dal Thibrsch, in « Abhandlungen » della Glasse filosofica-iilo- 
logica della r. Accademia delle Scienze di Monaco (184d-50). 
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il fregio; e il tutto d'oro e di vivi colori (1). Questo tempio 
era il massimo il bellissimo degli edifìzii dell'Acropoli, già 
ròcca fortificata, e poi sede della religione e dell'arte ate- 
niese (fig. 30). 

Il Partenone, più volte manomesso dai barbari, dai conqui- 
statori (2) e... dai dotti, è oggi una rovina, le cui reliquie si 




Fig. 30. — L'Acropoli restaurata (3). 

ammirano nei musei Britannico, del Louvre, di Copenaghen 
e d'Atene. 

Famosi nell'antichità i templi dorici d'Olimpia, uno dei 
qualj, cominciato dall'architetto LiBONE nel 572 a. C, era sacrò 
a Zeus, l'altro, anticiiissimo, ad Hera, 



(1) Era molto in uso in Grecia la policromia architettonica : i triglifi 
e i mntnli erano azzurri, rosse le mètope e il timpano ; le modana- 
ture arrotondate erano spesso dipinte con disegni ai ova o con foglie 
coriformi, e quelle rettangolari con nastri di meandro. E non solo 
nell'architettura i Greci amarono la policromia, sì anche nella scul- 
tura : convenzionale la pittura delle statue in tutto il periodo arcaico 
(vi sec), in séguito realistica. Quest'uso durò sino al tempo dell'Im- 
pero romano. 

(2) Lord Byron, nella Maledizione di Minerv r. si scagliò contro Lord 
Elgm, che nel 1801-2 sottrasse la miglior parte delle decorazioni pla- 
stiche del Partenone, oggi nel Museo Britannico ; e su una colonna 
dove il conquistatore aveva inciso il suo nome e quello de la donna 
sua, scrisse : Quod non feceruvt Gothi^ Hoc. fpcenint Scoti. E' gloria del 
Canova l'aver opposto un rifiuto a Lord Elgin, che voleva affidargli 
un sacrilego restauro di quelle divine sculture. 

(3) Dal Thiersch, o. c. 
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IV. 
L'ordine Jonico, 

Come il dorico nelle colonie doriche della Sicilia e della 
Magnagrecia, cosi lo stile jonico ebbe il massimo sviluppo 
nelle colonie joniche dell'Asia minore. 

L'ordine jonico, chea già raggiunto la perfezione nel Tempio 
di Artemide ad Efeso nell'Asia minore (costruito tra il 580 e 
il 577 a. G. da Ghersifrone di Cnosso e da Metagene), à 
forme proporzioni decorazioni leggiadre e snelle (fìg. 31); ed 
è perciò tal volta chiamato andrògino, in contrapposizione 
alla forte virilità del dorico. Solcano la colonna da venti a 
ventiquattro scanalature, più profonde delle doriche, con spi- 
golo smussato, o costola. Due specie di basi sono adatte al 
jonico: la base Jonica o lesbica, e la base attica: composta la 
prima d'un plinto, dado o zoccolo quadrangolare, su cui po- 
sano due listelli, due scozie, altri due listelli e un tòro o astra- 
galo, membratura a foggia di anello; più semplice la seconda, 
e insieme più armoniosa, con un tòro che posa su lo stereo- 
bate, una scozia, due listelli e un secondo tòro, sul quale 
poggia la colonna. Il capitello à due robuste volute abbrac- 
cianti l'echino, ornato di ovoli e perle, e il collarino a fiorami. 

L'abaco è scorniciato e fregiato di piccoli ovoli. Come i 
Dori da una iniziale forma circolare, cosi li Jonii derivarono 
il capitello del loro ordine da una iniziale forma rettangolare; 
e come del capitello del Partenone la bellezza severa, cosi la 
eleganza fastosa è propria del capitello dell'Eretlèo. 

La trabeawone comprende un architrave composto di tre 
filari dì pietre sovrapposti in aggetto; la cimasa è ornata con 
ovoli e con foglie; il fregio è liscio o adorno di bassorilievi. 

Senza fermarci a illustrare la varietà dello stile jonico del- 
l'Asia minore, diremo che nell'Attica esso appare nel piccolo 
ma elegantissimo tempietto della Nike Àpteros, o Vittoria 
senz'ali, fondato, pare, da Cimone, che precorse a Pericle nello 
abbellimento dell'Acropoli. 

Ma tipo e modello de lo stile jonico-attico è VErettèo 
(fig. 32), magnifico tempio su l'Acropoli di Atene, dedicato a 
Erettèo, mitico re dell'Attica, a Posidone, ad Atena, e com- 
piuto nel 407; le rovine del quale ci fanno indovinare quanta 
e quale fosse l'agile maestà dell'edifìzio, la eleganza delle 
proporzioni e la ricchezza delle decorazioni. Singolare in 

Natali u Vitelli. — Storia dtlVarte. 4 
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questo tempio la Loggia delle Core, figure femminili (1) a mo' 
dì sostegno in luogo di colonne. 
Altre doriche, altre joniche erano le colonne dei por- 
tici d'ingresso all'A- 
' t cropoli di Atene: i 
■j famosi Propilèi, edi- 
i fìcatitra'1437e'1432 
^ su disegno di Mne- 
I sigle: il che dimostra 
^ che nell'Attica, in- 

— ".J torno al v sec. a. C, 

« i due stili, come 
scrive il Gentile, fioriscono 
l^uno accanto all'altro, e si 
contemperano, armonizzando 
la severità delle forme doriche 
con hileggiadria delle joniche». 
Dei monumenti jonici del- 
l'Asìit minore nomineremo solo 
il àMfiusùlèo, cioè il monumento 
funebre che Artemisia regina 
di Cn ria fece inalzare ad Alicar- 
ruisso al marito Mausòlo dagli 
jirchi tetti Pithio e Satiro nel- 
Tanno 354 a. C. Il Mausolèo, 
che i'u noverato tra le antiche 
sette maraviglie, fu distrutto 
nel sec. XV dell'era nostra dai 
Cavalieri di Rodi. Questo tipo 
di gra ndioso sepolcro divenne 
comune in Grecia, e fu poi 
adottato da' Romani, che ce 
ne lasciarono il più insigne 
esempio nella Mole Adriana. 
Si può considerare varietà del capitello jonico il capitello 
eolico, detto così, perché si trovò su suolo eolico, nella Troade 
e nell'isola di Lesbo. La sua forma si svolge, salendo, dal 
fusto stesso della colonna. 



Fig. 31. — Ordine jonico. 



(1) Sono fanciulle ateniesi, quali apparivano nelle feste panate- 
naiche {canèfore). Tipo affine di sostegno sono le cariatidi, che deb- 
bono il nome alla leggenda, narrata da Yitruvio (DelV architettura, i, 1], 
secondo la quale donne di Caria, città del Peloponneso che aveva 
partee^giato pei Persiani, tratte in servaggio, furono cosi rappresen- 
tate dagli artisti a perpetua infamia della città traditrice. Si ncordi la 
similitudine inspirata a Dante ( Purg,, x, 180-2) dalle cariatidi medievali 
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V. 

1. L* ordine corinzio. 
2. Le principali forme delV architettura civile, 

1. — Ultimo sorse l'ordine corinzio (fìg. 33-34-35), che è più 
tosto una varietà del jonico, dal quale si distingue per la 
forma del capitello a campana : forma originaria dell'Egitto, 

sebbene gli antichi Greci ne 
attribuissero 1* invenzione 
(440-438 a G.) a Gallimaco, 
toreuta, architetto e scul- 
tore. Il capitello corinzio 
congiunge la ricchezza all'e- 
leganza : il suo àbaco poggia 
su una campana, rivestita 
di due ordini di foglie di 
acanto, dal secondo de' quali 
partono i cauli, che, arric- 
ciandosi, si mutanoin doppie 
spirali o volute. Si può dire 
che i fogliami siano la carat- 
teristica dell'ordine co- 
rinzio, come le volute del 
jonico e i triglifi e le mètope 
del dorico. 

L'ordine corinzio (cui 
venne il nome forse dal 
fatto che a Gorinto si per- 
fezionò il lavoro dell'argilla, 
materia più specialmente 
atta ai fogliami ornamentali 
di esso ordine, o dal fatto 
che spesso i capitelli erano 
di bronzo corinzio) fu usato 
la prima volta, pare, nel 
Tempio d'Apollo a Figalia in 
Arcadia (431 a. G.), opera di 
IcTiNO ateniese; ed ebbe 
molta fortuna nell'Asia minore e in Italia, ove divenne ele- 
mento essenziale della fastosa architettura romana. Ma l'esempio 
tipico dello stile corinzio è il Monumento coregico di Lisicrate 
in Atene: dal quale abbiamo tolto il nostro capitello (fig. 33). 




Fig. 33. — Ordine corinzio. 
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È una graziosa rotonda, destinata a sorreggere il tripode della 
vittoria ottenuta nel canto dal coro di Lisicrate (335 a. C.)* 

2. — - Non si finirebbe più, se si volessero descrivere tutte 
le principali forme della greca architettura civile; né un ma- 
nuale di storia dell'arte può sostituirsi a un manuale d'ar- 
cheologia. Rammenteremo i pro- 
pilèi, o vestiboli delle acropoli, 
le stoe, o porticati circondanti le 
piazze, gli stadii, destinati alle 
corse a piedi, gV ippodromi, desti- 
nati alle corse de' cavalli, gli 
odeoni, destinati alle gare musi- 
cali, i teatri. Questi avevano forma 
semicircolare. Il semicircolo era 
scavato nel fianco di una collina, 
e aveva una gradinata di marmo, 
su la quale sedevano gli spetta- 
tori. Il teatro antico consisteva 
in due parti: il luogo delle danze 
dionisìache (alle quali era in ori- 
gine ordinato il teatro) e quello 
degli spettatori. Il primo teatro 
fu quello di Dionisio, alle faide 
dell'Acropoli di Atene, comin- 
ciato l'anno 500 a. C. Quando ai 
cori dionisiaci furon sostituite 

le tragedie e le commedie, il teatro si compose di tre parti: 
la gradinata, l'orchestra e il palcoscenico; il quale ultimo 
aveva forma rettangolare e tre porte nella parete in fondo 
della scena, per le quali passavano gli attori. Il più bello e 
ricco dei teatri greci era, ed è oggi il meglio conservato, il 
teatro di Epidauro, edificato da Policleto il Giovine alla fine 
del V sec. a. C. 

Quanto alle abitazioni, diremo che, solleciti i Greci del decoro 
della patria, costrussero belli ricchi e ornati gli edifizii pub- 
blici, ma si contentarono di povere o piccole case. È poi noto 
che la mancanza delle vetrate, come determinò la forma de* 
templi, cosi determinò il costume degli antichi di sbrigare 
le loro faccende nelle piazze, riserbando gli studii il pranzo 
le conversazioni alla notte. 

Senonché, venuta meno la potenza politica, entrato nella 
Grecia il lusso orientale, le abitazioni elleniche ebbero sale 
da bagno, exedre, o sale di conversazione, pinacoteca, biblio- 




Fig. 34. — Monumento coregico 
di Lisicrate in Atene. 
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teca, sale da festini, propilèi e porticati interni ed esterni. 
Ma più che nelle case di città, dove la spazio era limitato, 
grande era il lusso nelle ville. 

Tra i magnifici edifizii inalzati dai Tolomei in Alessandria 
{come, per es., il Serapèo, o Tempio di Serapide, dio nel 
quale si confuse l'egizio Osiride e il greco Ade), è degno di 
ricordo il grande e sontuoso Musèo, cioè albergo delle Muse, 
dove si serbava la più ricca collezione di libri del mondo. 
Celebre, e quasi tipica, neirantichità fu la Biblioteca di Per- 
gamo (1). 

VI. 

La scultura preftdiaca, Calamide. Mirane. 

Grossolani idoli di legno o di pietra, in forma di colonna 
o di cono (?óavx), in cima ai quali più tardi fu abbozzata una 
testa, e lungo ì 
quali furon trac- 
ciate le pieghe 
della veste : ecco 
la primitiva scul- 
tura greca, detta 
dedalea dal fa- 
moso Dedalo, che 






Fig. 40. — erioforo 
(bronzetto cretense) 
(Museo di Berlino). 



avrebbe appreso da 
Minerva i precetti 
deirarte scultorica. 
Già in tèmpi re- 
moti appare fiorente 
il lavoro dell'argilla 
in Egina Samo Atene, soprattutto a Corinto, dove esercitò l'arte 
BuTADE (664 a. C), al quale si sogliono attribuire i primi 



Fig. 38. — Figurina mu- 
liebre (scultura arcaica 
d'Olimpia). 



Fig. 39. — Apollo 

(scultura arcaica) 

(Museo Naz. d'Atene^. 



(1) A Pergamo accenniamo a pag. 81. 
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lavori d'argilla (1). In Egina sarebbe 
nata una delle prime officine monetali 
greche. 

Per quasi mezzo secolo (570-520 a. C.) 
fìori nell'isola di Samo, i cui abitanti 
avevano relazione di commerci con gli 
Egizii co' Fenicii co' Persiani e co' Sicc- 
lioli, la scuola di Reco e di Teodomo, 
architetti e scultori, 
che si ritengono in- 
ventori della fu- 
sione in bronzo e 
dell'arte di fondere 
a cera perduta. 
Questo era un nota- 
bile progresso. Alle 
rozze statue di 
legno dipinto, o i\ 
gli abbozzi di legno 
rivestiti di lamine 
metalliche lavorate 
a sbalzo , si sosti- 
tuiva una tecnica, 
che favoriva la 
emancipazione del- 
Tartedalla tirannia 
della materia. Po- 
teva l'artista ri- 
trarre, come meglio sapeva, la varietà 
delle forme naturali in modelli di ma- 
teria plastica, e supplire con la finitezza 
de' particolari alla mancanza di colore. 
Alla scuola di Samo associasi quella 
di Chio, iniziata, pare, da Glauco, e il 
cui rappresentante più insigne è Bu- 
falo, architetto e statuario, il Fidia 
dell'arte arcaica. 
Intorno al 500 a. C. vivevano due 




Fi^. 41. — Kora (Maseo 
dell' Acioiìoli d'Atene). 
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(1) « DelPargilla (scrive il Gentile) come prima materia dell'arte 
è prova la stessa voce plastica^ che prima si riferì propriamente alla 
materia molle della creta, poi si estese alParte del gitto in metallo, 
in quanto richiede come fondamento il modello in argilla; infine si 
applicò ad ogni attività statuaria ». 
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grandi artisti della souola sicionio-argiva, Ganaco, di Sicione^ 
e Agelada, di Argo, le cui opere, massime quelle del secondo, 
del quale, secondo la tradizione furono discepoli Fidia, Mirone 
e Policleto, preannunziano l'arte del secolo di Pericle. 

Degna di speciale considerazione è la scuola di Egina, alla 
quale appartengono Gallon 
Tegineta, che improntò le sue 
figure di rude energia, e 
Onàta, di cui sono special- 
mente rammentate le opere 
eseguite per Gerone di Sira- 
cusa e pe* Tarantini, Uno de' 
due scolpi probabilmente le 
statue (oggi singolare orna- 
mento del Museo di Monaco) 
che ornavano il frontone 
orientale e occidentale (fìg. 36) 
del Tempio di Aphaia (già 
ritenuto Panellenio e poi 
Tempio d'Atena), ad Egina, 
rappresentanti varii combat- 
timenti mitologici. 

In Atene, dopo la cacciata 
dei Pisistratidi, con la ri- 
forma di distene, si destò 
un vivo fermento intellet- 
tuale, e venne formandosi una 
scuola artistica, che divenne 
la maggiore della Grecia. Il 
primo maestro ricordato è 

Antenore, che fece di bronzo il gruppo d'Armodio e d'Aristo- 
gitone, che col nome di tirannicidi eran venerati come fonda- 
tori della libertà ateniese. Gopia d'una riproduzione di questo 
gruppo, fatta da Gritios poco dopo il 480 a. G., sono le due 
statue del Museo nazionale di Napoli (fìg. 37). 

Esaminando i caratteri dell'arte arcaica, osserveremo che in 
essa predomina il tipo egizio (fìg. 38-39-40-41). Le figure non sono- 
ancora rotonde ; ma ogni lor parte è pensata per sé stante, e 
scolpita indipendentemente dalle altre. In ogni modo, l'arcaica, 
non diciamo la primitiva o infantile, è già un'arte rispettabile. 




Fig. 37. — Aristogitone e Armodio (i;. 
(Museo Nazionale di Napoli). 



(1) La testa della figura a sinistra, che doveva essere barbata, è- 
una sovrapposizione di stile posteriore. 
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Certo, non à il pieno dominio delle fomne e delle movenze: 
non sa dominare i mèzzi tecnici; è legata da certi concetti 
convenzionali: convenzionalismo che si estende fìno a' parti- 
colari delle fogge del vestito, lungo, accuratamente piegato. 
Rappresenta gli uomini e gli dèi con un certo sorriso, come 
nelle sculture egizie, sempre uguale, che vuol significare 
ingenua beatitudine, inalterabile serenità; ritraendo il pale- 
strita, accentua e rileva sino all'esagerazione le parti (}el 

corpo in che più si manife- 
stano la forza e la destrezza; 
la donna ritrae col riserbo, 
col contegno, più che mai arti- 
ficioso studiato sforzato, ch'era 
prescritto dal galateo femmi- 
nile d'allora. La vita, e l'arte 
con essa, era legata dal senti- 
mento religioso. Scarsità di 
motivi, in somma, minutezza 
nei particolari, mancanza di 
espressione: ecco i caratteri 
dell'arte arcaica. Ma già ne' 
citati gruppi del frontone del 
Tempio di Egina è mirabile 
la perfezione anatomica, e le 
figure sono rappresentate non 
nella solita quiete orientale, 
ma in movimento, sia pure 
sforzato, e subordinate a una 
certa scelta. 
La serietà dell'arte arcaica piacque anche a gli antichi, tan- 
toché gli artisti posteriori (per esempio, quelli del tempo di 
Augusto) spesso deliberatamente arcaicizzarono. In tutte le opere 
del periodo arcaico, siano joniche, doriche, attiche, è notevole 
lo studio anatomico del corpo umano (fig. 42): ma manca in quei 
corpi assiderati dal convenzionalismo jeratico la vita: Pigma- 
lione (1) non à ancora avvivato la statua col suo alito possente. 
Né seppe avvivarla Calamide, che segna il trapasso dal 
periodo arcaico al fidiaco. Plinio (xxxiv, 8) lo dice insupe 
rabile nella rappresentazione de' cavalli. Assai lodata da 
Luciano (Immagini, vi, e Dialoghi delle cortigiane^ ni, 2) 




Fig. 42. — Bronzo greco arcaico 
(Museo arch. di Firenze). 



(1) Pigmalione, che s'innamora della statua da lui scolpita, e, con 
Pajuto di Venere, le dà vita, e la fa sua donna, è stupendo mito, 
che significa la potenza creatrice dell'arte. 
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per la grazia pudica del portamento e per Taltera benignità 
del sorriso fu la sua Sosandra, soprannome scherzoso della 
statua di Afrodite Soteira. Ma il carattere di questo scultore 
« le attribuzioni alla scuola di lui sono uno de' punti più con- 
troversi ora tra gli archeologi. Vecchio 
quando sorgeva l'astro di Fidia, egli 
avrebbe assommato in sé tutti i carat- 
teri dell'arcaismo : studiata eleganza e 
finitezza di particolari; e ne avrebbe 
perfezionato tutte le forme. Le opere 
arcaiche più perfette ancora sopravvi- 
venti ci darebbero un'idea della sua 
maniera. 

Senonché Calamide (se tale egli fu) 
«ra un anacronismo: il suo indirizzo 
oramai sembrava antiquato. Quelle 
forme che, per quanto fine, eran sempre 
le stesse, divenivano intollerabilmente 
nojose ; quella ricercatezza pareva, 
com'era, deficienza d'inventiva ; quel- 
l'avvenenza leziosità; poteva oramai 
l'arte mirare con chiari occhi e tentare 
di ritrarre la varietà illimitata della 
natura. Al tempo delle guerre persiane, 
in quella vittoria dell'Occidente su 
l'Oriente, della civiltà su la barbarie, 
in quel prorompere del sentimento 
nazionale, epperò dell' individualità 
ellenica, si manifesta la tendenza a 
tentare il novo in tutto; l'arte, eman- 
cipatasi dalle tradizioni, aspira alla 
naturalezza alla novità all'originalità. 

Non possediamo nessuna opera di 
Pitagora, di Reggio di Calabria, forse 
parente del filosofo; solo sappiamo 

che seguì il novo indirizzo naturalistico. Alla sua scuola sì 
suole attribuire il celebre Auriga di Delfo (fìg. 43). 

Ma ci restano le sculture del Tempio di Giove a Olimpia, 
scoperte dal 1875 in poi. Le mètope e i frontoni contengono 
statue e sculture (nel frontone orientale, i preparativi alla gara 
delle quadrighe tra Enomao, re del paese, e Pelope, il divino 
straniero, che otterrà la mano d'Ippodamia; nel frontone 
occidentale, la mischia sórta alle nozze di Piritoo re de' Làpiti 




Fig. 43. — Auriga (Delfo). 
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tra* Centauri convitati e i loro ospiti greci), stranamente rea- 
listiche, e con gran libertà, anzi licenza, di mosse, e mirabile 
naturalezza di panneggiamenti (fig. 44 e 45: fatto unico nella 
storia dell'arte antica; reazione necessaria alla rigidità dell'arte 
arcaica. Laddove questa dispone di pochi motivi, risultamento 
di scelta scrupolosa, dà alle 
figure serietà e solennità o 
grazia convenzionale d'aspetto, 
l'arte nova dispone di una gran 
quantità di motivi tolti alla 
natura senza alcuna selezione, 
e nega il divino, non che a gli 
uomini, a gli dèi : là trovi il 
tradizionalismo, qui Vimpres- 
sionismo. Questo indirizzo, per 
altro, come sorge all'improv- 
viso, cosi presto scompare, 
soppiantato da un ritorno 
all'idealismo, che è, pe' Greci, 
come s'è detto, l'imitazione de 
la bella natura, non essendo il 
bello ideale altro che il bello 
scelto. In ogni modo, ridando 
il senso della realtà, gl'ignoti 
maestri di Olimpia contribui- 
ronoall'allargamento dell'oriz- 
zonte artistico, epperò al risor- 
gimento dell'arte (1). 

Posteriore all'indirizzo di 
Olimpia e immediatamente an- 
teriore all'indirizzo fidiaco, è la maniera di Mirone, che forse 
fu, benché a lui superiore d'età, condiscepolo di Fidia alla 
scuola di Agelada. A lui Plinio (xxxiv, 8) dà lode di aver ripro- 
dotto schiettamente la vita materiale e rappresentato felice- 
mente le azioni di forza e di rapido movimento. Mirone in 
somma risolve il problema del moto; risente l'azione del natu^ 
ralismo di Olimpia, che egli tempera e modera con un benin- 
teso idealismo. Fu valente anche nel ritrarre gli animali: in 
lode della sua vacca abbiamo trentasei epigrammi neìV Anto- 
logia Greca e non pochi versi latini. In lui non v'è più nulla, 

(1) À una certa parentela con le sculture d^ Olimpia la statua del 
Museo Capitolino, rappresentante un fanciullo che si toglie dal piede 
una spina. 




Fig. 46. — Discobolo (Museo Vaticano). 



Digitized by VjOOQ IC 



— 62 



salvo che nei capelli e nella barba, della ruggine arcaica. Due 
opere sue conosciamo per le riproduzioni che se ne ammirano 

nei musei di Roma : 
Marsia, del Musea 
Lateranense, e il Di- 
scobolo (fìg. 46), o 
lanciatore di disco, 
di cui è nota la copia 
vaticana e quella re- 
centemente ricosti- 
tuita nel Museo dell& 
Terme Diocleziane a 
Roma. 

Mirone chiude la 
serie de* maestri pre- 
fidiaci. 
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VII. 

Fidia e la scultura 
del periodo attico: 
AlcàmenCf Poli- 
Cleto, Scopa, Pras- 
si tele, Lisippo, 



La statuaria greca 
nella sua perfezione 
fu il prodotto di circa 
centocinquant* anni,, 
quanti ne corsero da 
Pericle e da Fidia ad 
Alessandro il Grande 
e a Lisippo : il quale 
periodo abbiamo 
chiamato attico. 

Nato, forse, in« 
torno al 490 a. C.,. 
Fidia, come vuole 
la tradizione, fu con 
Mirone e Policleto 
discepolo di Agelada^ 
il grande maestro della scuola argiva. Pericle gli diede la dire- 
zione delle grandi opere d'abbellimento di Atene. Dopo le 
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guerre persiane, in quella esaltazione del sentimento nazio- 
nale e religioso, il popolo greco, trionfatore della barbarie, 
invoca i suoi numi tutelari, perché non distolgano mai lo 
sguardo dal loro diletto almo paese, e, per propiziarseli vie 
più, ricostruisce i templi e rizza i simulacri abbattuti dai bar- 
bari; e Fidia crea Atena e Giove. 

Disgraziatamente Fidia uomo è un libro chiuso per noi : un 
solo particolare ci resta, e non bello; Tingratitudine e il car- 
cere con cui lo 
compensarono 
i suoi concitta- 
dini. Forse, a 
giudizio di Plu- 
tarco (Vita di 
Pericle), a lui, 
come ad Aspa- 
sia e ad Anas- 
sagora, sì mosse 
guerra, comead 
amico di Peri- 
cle. Non ci resta 
poi altro docu- 
mento che rin- 

SCrizione, tra- ^jg^ 43^ _ Poseidon, Apollo, Artemis (dal fregio del Partenone) 
mandataci da (Museo deir Acropoli d'Atene). 

Pausania (De- 
scrizione dellaGrecia), scritta sul basamento del Giove d'Olimpia: 
Fidia di Carmide ateniese mi fece. Cosi sono perduti gli originali 
delle opere sue: e, per iformarcene un*idea, dobbiamo ricor- 
rere alla tradizione monumentale e letteraria, assai difettosa. 
Del Giove Olimpico, per esempio, non abbiamo che la ripro- 
duzione di poche monete e la descrizione di Pausania. Posse- 
diamo, per altro, i frammenti delle sculture del Partenone, 
gloria del Museo Britannico, che, se non son dovute interamente 
a Fidia, anno l'impronta dell'arte sua, e furono eseguite sotto 
la sua direzione (fìg. 47 e 48). Fidia non fu soltanto scultore 
di statue colossali: ma, quasi discepolo di Polignoto, fu anche 
insuperato maestro nel bassorilievo. Il frontone orientale si 
riferiva alla nascita di Alena; il frontone occidentale rappre- 
sentava la gara tra Atena e Poseidone pel dominio della villa 




del cui nome ne^ dèi fu tanta lite, 
e donde ogni scienza disfavilla 

(Purg,, XV, 



97-9). 
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La serie delle mètope sul lato orientale comprendeva la 
lotta degli dèi coi giganti, nella quale Atena, la ragione, vince 
i figli di Gea, la forza brutale. La serie del lato meridionale 
comprendeva la Centauromachia, cioè la vittoria degli Ate- 
niesi, guidati da Teseo, su i Centauri. Nella serie del lato oc- 
cidentale era rappresentata la vittoria degli Ateniesi su le 
Amazzoni. Nella serie settentrionale, la guerra trojana e la 




Fig. 49. — Biga o carro a due ruote (Museo Yaticano). 

vittoria dei Greci su i Persiani, la libertà ellenica trionfatrice 
del despotismo orientale. Il fregio che girava intorno alla 
cella, rappresentava con cinquecento figure la pompa delle 
feste panatenèe, la processione dei giovani cavalieri (oh quei 
cavalli scalpitanti trottanti caracollanti I) (1), delle donzelle, 
dei venerandi vegliardi, che recava ad Atena Ergane il peplo 
ricamato dalle fanciulle ateniesi. E finalmente, nella parte 
del fregio che sormontava l'ingresso alla cella, gli dèi attici 



(1) Quanto sii antichi valessero nella zooplcistica (fij^. 49), lo dimo- 
stra la Sala degli animali del Museo Vaticano. 1 colossi di Monte Ca- 
vallo, i Diòsicuri^ che le inscrizioni dei piedestalli attribuiscono a Fidia 
e a Prassitele, sono opere della Boma imperiale, che, se mai, ci danno 
unMdea della maniera delle statue colossali di Lisippo e de^ suoi suc- 
cessori. 
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ili trono, a* quali presedevano Zeus Polieus e Atena Polias, 
lieti accoglievano i tributi del lor popolo devoto. 

E questo vero poema di Fidia, come una sinfonia che si 
risolve in un pieno sonoro e grandioso, si chiudeva con la 
grande statua crisoelefantina (1), posta in fondo alla cella, 
rappresentante (per usar la frase del 
Gentile) « la vergine protettrice 
d'Atene nella serena maestà della 
pace dopo la vittoria ». 

Le opere di Fidia, di cui gli antichi, 
specialmente Pausania e Plinio, ci 
dicon maraviglie, sono, oltre V Atena 
Parthénos (fìg. 50), che die' nome al 
Partenone, V Atena Prómacos (« com- 
battente in prima linea ») e il Giove 
Olimpico. Per queste opere Fidia 
meritò l'epiteto, che i Greci e i po- 
steri gli diedero, di divino, e di 
Omero della scultura. Su l'Acropoli, 
in prossimità del Partenone, torreg- 
giava la colossale statua di bronzo 
d'Atena Prómacos, in piedi, armata 
di lancia e di scudo, con la testa 
rivolta alla sottostante città; e a' 
naviganti che veleggiavano il mare 
del Capo Sunio, la punta dorata 
dell'asta e il cimiero parlavano della 
dolce patria. La più grande opera di Fidia fu il Giove olimpico, 
gigantesca statua crisoelefantina : creazione stupenda, espres- 
sione, dagli antichi insuperata, della divinità. Si crede che Fidia 
togliesse l'idea da que' versi dal lo .deH7//ade; 




Fig. 50. — Copia dell'Atena Parthé- 
nos di Fidia (Museo Naz. d'Atene). 



... il ^an figlio di Saturno i neri 
sopraccigli incninò. Su Timmortale 
capo del Sire le divine chiome 
ondeggiaro, e tremonne il vasto Olimpo. 

E Fidia è veramente figlio d'Omero, come Michelangelo di 
Dante : ma l'irato Zeus di Omero non poteva aver relazione 
col sereno Zeus di Fidia, che, a dire di Plutarco, aveva vo- 
luto ritrarre, secondo il pensiero di Anassagora, la divinità 



(1) La scultura crisoelefantina adoperava Tavorio per le carni, Poro 
il bronzo le gemme per le vesti e gli adornamenti delle divinità. 



Natali e Vitelli. — Storia dell'arte. 
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che « induce nelle anime nostre profonda devozione con spe- 
ranza di bene ». 11 Giove d'Otricoli , del Museo Vaticano 
(fig. 51), che pure èia più bella testa di Giove che si conosca 
(in quella testa sublime dall'angolo facciale quasi retto, l'ar- 
tista à voluto rappresentare il pensiero sovrumano), oggi non 

si crede più derivato 
dal Giove fidiaco: del 
quale si anno invece 
riproduzioni in mo- 
nete d'Elide, coniate 
al tempo di Adriano. 
Delle altre opere 
di Fidia, che fu anche 
pittore e architetto, 
vero artista univer- 
sale, rammenteremo 
Afrodite Urania, o 
Venere celeste, sim- 
bolo delle forze co- 
smiche e della vita 
domestica. Ma egli 
fu soprattutto lo scul- 
tore di Atena : la bel- 
lezza verginale ac- 
coppiata alla forza 
e alla maestà fu il 
suo ideale estetico. 
Tutti gli antichi si 
accordano nel lodare 
Fidia per aver saputo 
nel suo stile riunire 
la grandiosità e la 
minutezza, usare, a detta di Plinio, la magnificenza anche nelle 
cose piccole. « Ciò (osserva il Lanzi) mostra la gradazione con 
cui procedono le arti: Fidia ritenne il minuto dell'epoca prece- 
dente; ma lo fece servire al sublime; onde l'uno non esclude 
l'altro. Simile unione, se io non erro, vedesi in alcune pitture 
di Giorgione e del Vinci, da' quali mosse la pittura i primi 
passi verso il grande ». Non furono senza efficacia su l'arte 
fidiaca le condizioni della letteratura: sorgeva allora potente 
il dramma, e s'iniziavano le prime ricerche filosofiche. Fidia 
fu in relazione con Anassagora, come Michelangelo coi plato- 
nici del Rinascimento. Fidia fu un grande idealista : « quando 




Fig. 51. — Giove (Museo Vaticano). 
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faceva rimmagine di Giove, o quella di Minerva — scrive 
Cicerone (Or ator, ii, 9) — non guardava ad alcuna forma da 
cui traesse somiglianza ; ma soltanto nella sua mente risedeva 
una sovrana immagine di bellezza, alla quale guardando e 
tutto in essa fìso, egli dirigeva la 
sua mano. Simili immagini Pla- 
tone chiama idee ». 

Come dagli eroi trasumanati 
di Eschilo si passa nella tragedia 
a gli eroi umani di Euripide, cosi 
airidealismo religioso di Fidia 
segue l'idealismo umano del suo 
contemporaneo Alcàmene : del 
quale si ammira la statua di Afro- 
dite (che è stata ravvisata in una 
statua del Louvre, tìg. 52), posta 
negli Orti ateniesi, ch'egli fece 
leggermente velata dal traspa- 
rente chitone, in modo da spianar 
la via alla completa nudità di 
Venere. Una sua statua di vinci- 
tore dei giuochi olimpici, come 
il Doriforo di Policleto, fu con- 
siderata dagli antichi opera mo- 
dello. 

Altre scuole fiorivano in Atene, 
oltre la fidiaca ; nelle quali pri- 
meggiarono, fra gli altri, Calli- 
maco, a cui gli antichi attribui- 
rono l'invenzione del capitello 
corinzio, e Demetrio ateniese, 
realista, che faceva ritratti, co- 
piando le forme con tutta verità, e prediligendo (pecca di 
tutti i veristi, antichi e moderni) le mcito belle, in modo da 
fare, come dicevano gli antichi, uomini e non statue. 

Fu maestro della scuola argivo-sicionese, ed è, forse, il più 
famoso degli scultori antichi, tantoché i nostri antichi rima- 
tori, Dante {Purg., x, 32) e il Petrarca (In vita, son. xlix) im- 
personano in lui le arti plastiche, Policleto, condiscepolo 
di Fidia, che a Fidia fu pareggiato per la colossale statua 
crisoelefantina di Hera (1), posta nel tempio sul Monte Eubèo, 

(1) Fu creduta imitazione della testa di Hera di Policleto quella 
del Museo Boncompagni, oggi annesso al Museo delle Terme a Koma: 
bellezza alta e serena, che il Goethe paragonava a un canto d'Omero. 




Fig. 52. — Copia della Venere 
d' Alcàmene (Parigi, Louvre). 
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fra Argo e Micene. In ogni modo, Policleto fu in certa misura 
realista ; Tarte sua è rispettivamente a quella di Fidia ciò che 
la filosofìa di Aristotele è rispettivamente a quella di Platone. 
Policleto esercitò anche l'architettura; e compose un trattato 
su le proporzioni del corpo umano, secondo le dottrine d*Ip- 

pocrate; e pose in opera i 
suoi insegnamenti nella statua 
del Doriforo (« portatore di 
lancia ») (fìg. 53), cui fu dato 
il nome di cànone o règolo 
di Policleto (v. il cap. xxv del 
Galateo del Della Gasa). Per 
tale opera gli antichi lo ri- 
guardarono come un legisla- 
tore : quindi avviene, come 
avverti il Winckelmann, che 
le statue greche, almeno sino 
a Lisippo, pajono condotte 
quasi tutte con le stesse leggi 
fondamentali, cioè sono qua- 
drate, vale a dire di corpo- 
ratura mezzana, schivando 
cosi i due estremi della gra- 
cilità e della obesità, del 
troppo lungo e del troppo 
corto, riuscendo al tempo 
slesso agili e forti. Nell'ar- 
monia delle parti, che è la 
simmetria, Policleto avanzò 
tutti. 

La scuola di Policleto, il quale, a giudizio di Quintiliano 
(xii, 10), riusci eccellente nella rappresentazione degli uomini 
più che in quella degli dèi, ebbe carattere realistico, di fronte a 
quella essenzialmente idealistica di Fidia. Dei molti suoi sco- 
lari rammentiamo Naucide d*Argo, del quale fu molto lodata 
un*Ebe. 

Uno dei primi nomi ricordati della scuola ateniese è quello 
del padre e maestro di Prassitele, Gefisòdoto il vecchio, 
autore d'un gruppo famoso: Eirene (la Pace) reggente in braccio 
Pluto (la Ricchezza) bambino: del quale una copia antica è 
nella Gliptoteca di Monaco. 

Il più illustre rappresentante della scuola ateniese è Scopa, 
che, nato nell'isola di Paros tra il 420 e il 417 a. C., fece le sue 




Fig. 53. — Dorìforo (Mnseo Vaticano). 
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prime opere per le città del Peloponneso, poi andò in Atene 
e ad Alicarnasso, ove esegui molte sculture pel Mausolèo 
(pag. 50). Fu lo scultore della bellezza leggiadra, epperò meglio 
che altri dèi ritrasse Apollo (1), Dionisio, le Nereidi, Afrodite, 
e non la Venere celeste, 
si l'Afrodite Pàndemos, se- 
dente sopra un lascivo capro; 
ma seppe soprattutto ri- 
trarre i sentimenti e gli 
affetti, trovando persino una 
propria espressione ai se- 
greti desiderii, ai profondi 
sentimenti dell'amore, che 
egli impersonò nelle tre 
figure di Eros, Imeros e 
Pathos (Amore, Brama , Desi- 
derio). L'arte si volgeva al 
patetico: all'e/Tios di Fidia 
e d'Eschilo seguiva il pathos 
d'Euripide e di Scopa. Questi 
amò anche le vaste compo- 
sizioni. Si crede sua opera 
la tragedia dei Niobidi, di 
cui si à una copia nella 
Galleria degli Ullizii a Fi- 
renze (fìg. 55): dove il dolore 
di Niobe è significato con 
maggiore sublimità che nel 
famoso luogo di Omero 
(//., XXIV ; cfr. Dante, Purga- 
torio, XII, 37-9), accostandosi 
Scopa ad Eschilo, che nel 
Prometeo introduce muta la 
sventurata madre: però che 
gli antichi condannarono 
ogni manifestazione scom- 
posta di dolore, e affermò Cicerone, nel secondo delle Tasca- 
lane, che la grandezza d'animo consiste nel dar prova di 
fermezza fra i tormenti e di serenità nel dolore. Scopa fu 
insigne nel ritrarre il movimento: per la mossa è appunto 




Fig. 54. — Apollo citaredo (Maseo Vaticano). 



de: 



(1) Si crede che dal tipo di Scopa derivi V Apollo citaredo (fig. 54) 
il Vaticano. 
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celebrata e da Callistnito (Le statue) e dai poeti déìV Antologìa 
la sua Mènade furente: ma anche qui il movimento è ordinato 

all'espressione del furore dio- 
nisiaco. Insomma il merito 
massimo di Scopa è quello 
di aver perfezionato lo stile 
della giovine scuola attica con 
la significazione degli affetti 
e delle passioni (fìg. 56). 

Rivale di Scopa, quantun- 
que suo compagno nei lavori 
del Mausolèo di Caria, fu 
Prassìtele, ateniese (360-330 
a. C), che raggiunse la perfe- 
zione per la molta perizia nel 
trattar le carni, per la sagace 
saviezza nella disposizione 
dei gruppi e delle singole 
figure. Delle Veneri ch'egli 
scolpi, notissima per la de- 
scrizione di Luciano (Gli 
Amorì) e per le derivazioni 
è r Afrodite di Cnido, la più 
celebre Venere del mondo, 
tanto bella che da ogni parte 
della Grecia traevano a ve- 
derla i pellegrini della bel- 
lezza; della quale sembra una copia 
la cosiddetta Venere che entra nel 
bagno del Museo Vaticano (fìg. 57): 
una bella fanciulla nuda, ma casta, 
che sta per entrare nel bagno, depo- 
nendo le vesti con la sinistra e 
facendo velo al corpo con la destra. 
Gli antichi ci parlano d*un Eros (di 
cui potrebb'essere copia il torso 
d'Amore del Museo Vaticano), che 
divenne il protòtipo insuperato del 
Dio, e d*una Frine, scolpita da Pras- 
sìtele per la sua amante, la famosa 
etèra Frine, che fu anche ritratta 
da Apelle. Altre divinità predilette 
da Prassitele furono Apollo e Dio- ^"aì '^'o;; ^McLVau^ni?"' 




Fig. 55. — Niobe con la piti piccola delle 
sue figlie (gnippo principale, Firenze, Uffizii). 
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niso. É conosciuto per le riproduzioni del Louvre e del 
Vaticano l'Apollo Sauroktonos (fig. 58), cioè uccisore della 
lucertola, forse in antitesi scherzosa con Apollo uccisore del 
serpente Pitone. Gli dèi se ne vanno! Callistrato ci parla d'un 




Fig. 57. — Venere che entra nel bagno (1) (Museo Vaticano). 

Dioniso dal vólto ridente e dall'occhio vivace. E molto 
lodato un satiro riposante, da cui deriva il Satiro capitolino 
(fig. 59). È pure prassitelico V Apollino che diamo riprodotto 
(fig. 60). La sola opera originale che si conservi di Prassitele, 
è il gruppo mutilo di Ermes reggente fra le braccia Dioniso 
bambino, trovato nel 1877-78 negli scavi d'Olimpia (fig. 61). 



(1) Il panneggiamento è moderno. 
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Ricorda l'arte prassitclica la Purificatrice testé trovata ad Anzio, 
gemma del Museo delle Terme, la più venusta e maliosa statua 

antica esistente in Italia 
(fig. 62). 

Ma Prassitele, contempo- 
raneo di Menandro e d'Epi- 
curo, del poeta e del filosofo 
dell'amore umano, è soprat- 
tutto lo scultore di Venere. 
Egli fissò per sempre il tipo 
della Dea, la quale con lui 
cessò di essere simbolo delle 
forze cosmiche e dell'amore 
domestico per divenire 
l'ideale della beltà della 
donna ignuda. 

Tra la Venere velata di 
Fidia, per altro, e la Venere 
ignuda di Prassitele non ci 




Fig. 68. — Copia dell'Apollo Saaroktonos 
(Museo Vaticano). 

fu salto: il compianto E. Brizio 
vide il trapasso nella Venere di 
Milo (fig. 63), insigne monumento 
del Museo del Louvre, la quale 
« spetta alla generazione artistica 
succeduta immediatamente a 
Fidia e alla sua scuola », e nella 
cosiddetta Venere di Capua del 
Museo Nazionale di Napoli. Èia 
dea che con la bontà à soggiogato 




Fig. 59. — Satiro (Museo Capitolino). 
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il più gagliardo degl'iddìi, Marte: è Venere vincitrice: forza 
e bellezza. La Venere di Milo, dinanzi alla quale si fé' condurre 
il Gautier morente per godere 
un'ultima volta la visione della 
greca beltà, è forse la più per- 
fetta rappresentazione mu- 
liebre che ci abbiano lasciata 
gli antichi. Rappresentazione, 
diciamo, di bellezza fìsica : 
giacché gli antichi non conob- 
bero, generalmente parlando, 
la graziosa e sublime espres- 
sione della bellezza morale e 
intellettuale, che dobbiamo 
chiedere al nostro Rinasci- 
mento, che è il fiore della gen- 
tilezza cristiana innestato sul 
tronco della forza e della bel- 
lezza pagana: soprattutto alle 
Vergini di Raffaello. 





Fig. 60. — Apollino (Firenze, Uffizii). 



Fig. 61. — Prassìtele, Ermete con Bacco 
(Museo d'Olimpia). 



All'età di Scopa e di Pras- 
sìtele appartiene VApollo del 
Belvedere (attribuito a Leocare, 
autore del Ganimede rapito, di 
cui si vede una copia nel Museo 



Digitized by VjOOQ IC 



- 74 - 



"Vaticano) (fig. 64), al quale il Winckelmann sciolse quel 
famoso inno che termina cosi: « Depongo ai piedi di 

questa statua l'idea che ne ò 
data, imitando coloro che po- 
savano a pie* de' simulacri 
degli dèi le corone che non 
giungevano a mettere loro su'l 
capo ». Un archeologo poetai 
Il sommo maestro della gio 
vine scuola argiva fu Lisippo, 
di Sidone, che fiori poco dopo 
Prassitele. Egli fu il primo a 
partirsi con lode dalle antiche 
proporzioni e dalle stature 
quadrate, figurando i corpi più 
svelti e le teste più piccole che 




Fig. 62. — Purificatrice 

(Maseo Naz. di R(mia). 

non s'era fatto per lo innanzi, 
e dando cosi alle statue certa 
apparenza di altezza superiore 
a quella che avevano, nel modo 
che gli uomini svelti compari- 
scono più alti che non sono. Egli, 
nella età di Aristotele, segui que- 
sto precetto (fig. 65): « Vi è un solo 
maestro, la natura»; e scolpi, 
a dire di Plinio, più di mille- 
cinquecento statue : ma lavora- 
rono con lui tre figlioli e molti 




Fig. 63. — Venere di Milo 
(Parigi, Maseo del Loavie). 
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discepoli. Il miglior testimonio che ci rimanga del suo valore, 
è la copia vaticana del suo Strigilatore (apoxyómenos), nel 
quale appare il nuovo tipo di proporzioni (fig. 66). Più volte 
ritrasse Alessandro Magno, al quale fu caramente diletto. 




Fig. 64. — Apollo del Belvedere (Maseo Vaticano). 



Si compiacque soprattutto della rappresentazione di Éracle: 
è ricordo della sua arte V Ercole di Palazzo Pitti e forse anche 
V Ercole Farnese (fig. 67) del Museo di Napoli. Fece anche la 
statua di Prassilla poetessa, di Socrate, di Esopo ; e Callistrato 
ricorda la sua statua simboleggiante la Buona occasione, ch'egli 
ritrasse qual fanciullo alipede, poggiante sur un globo, con le 
chiome svolazzanti dinanzi al vólto e alla nuca nuda, per 
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dimostrare che TOecasione è veloce, e difficile è racciufifarla. 

Di lui Properzio (1. in, el, ix): Gloria Lysippi est animosa fin- 
gere signa. Ma Lisippo, come 
Apelle, giunse ad affastellate 
figurazioni allegoriche, quali 
convengono all'arte corti- 
giana (1). L'alessandrinismo è 
alle porte. A Lisippo è attri- 
buito il Mercurio assiso (fig. 68), 
di bronzo, che si conserva nel 
Museo di Napoli. 
Il naturalismo fu esagerato 




Fig. 65. 



— Copia di un Eros di Lisippo 
(Museo Capitolino). 



dal fratello di Lisippo, Sisistrato, 
che trovò il modo di formare 
col gesso il ritratto sul vólto 
dell'uomo. Cosi l'arte, che è crea- 
zione, diventava mestiere. 

Il naturalismo dovea condurre 
l'arte alla rappresentazione del- 
Vindividuo, alla statua iconica, al 
ritratto. Nella seconda metà del 
IV secolo si anno due maniere 
di ritratti; quelli dei contempo- 




Fig. 66. — Lo Strigilatore (Mus. Vaticano). 



(1) I cavalli su la facciata di S. Marco a Venezia furono dati a 
Lisippo ; ma probabilmente sono opera del tempo di Nerone, da Roma 
portati a Costantinopoli, e quindi a Venezia dal doge Dandolo nel 
1204, e quindi da Napoleone a Parigi nel 1797, e quindi dall'impera- 
tore d'Austria restituiti a Venezia nel 1815. Storia avventurosa, che 
Vittoria Aganoor cantò in una bella lirica, inspirata da un'ode del 
suo maestro G. Zanella. 
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ranei e quelli dei grandi del passato: realistici i primi, come 



quello di Platone del Museo 
stesso Museo, e di Alessandro, 
opera di Lisippo, del Louvre ; 
più o meno idealeggiati i se- 
condi, come il presunto Fo- 
cione vaticano (fìg. 69), V Euri- 
pide del Museo di Napoli, il 
Socrate del Museo di Villa 
Albani a Roma, e lo stupendo 
Sofocle laterano (fig. 70). 

Vili. 

La scultura del periodo 
ellenistico o alessandrino. 

Al tempo di Alessandro la 
scultura giunse alla maggiore 
perfezione tecnica. Per altro, 



Vaticano, di Demostene dello 





Fig. 67. — Ercole Farnese (Mus. di Napoli). 



Fig. 68. — Mercui io in riposo (Mus. di Napoli). 

non fu un'arte originale e crea- 
trice, ma eclettica : sceglieva il 
meglio de' più insigni maestri, 
le teste di Mirone, le braccia 
di Prassitele, i petti di Poli- 
cleto: anzi, talvolta, dalle sin- 
gole opere sceglieva quella 
parte in cui ciascun artista 
aveva vinto sé stesso. Luciano, 
nel Dialogo delle immagini, pro- 
pone cinque statue al suo arte- 
fice; e vuole che imiti dal- 
V A mozzone di Fidia il collo e 
le gote, dalla Sosandra di Cala- 
mide il sorriso e il vestito, e 
le altre doti migliori dalle tre 
rimanenti di Prassitele, di 
Alcàmene e di Fidia. Cosi i 
nostri estetici del Cinquecento 
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costruivano la perfetta • bellezza femminile, senza accorgersi di 

fabbricare una pupattola I 
Come si vede, questo fiorire delle arti in tèmpi di scadi- 
mento sociale non infirma il 
criterio, per noi indispensabile 
a voler intendere il processo 
artistico, dell'arte relativa al- 
Vambiente, Non si può disco- 
noscere r azione individuale 
del genio, l'importanza delle 
scuole, l'influenza dei precetti. 
L'arte, non in quanto inspira- 
zione, ma in quanto tecnica, 
procede con leggi sue proprie. 
L'arte nostra toccò il suo 
apogèo nel cosiddetto secolo 
di Leon X, età di grande mi- 
seria civile, di profonda corru- 
zione morale. Ma quelle forme 




Fig. 69. — Focione ì (Museo Vaticano). 

elette e, se vuoisi, perfette, ma 
tal volta vuote di contenuto, non 
valgono le creazioni sincere e 
animose degli avi. 

In ogni modo, nel periodo 
(alessandrino) che va dalla morte 
di Alessandro Magno alla con- 
quista romana (323-146), morta 
la vita pubblica, affievolito il 
sentimento nazionale, trasforma- 
tasi la ginnastica in atletica me- 
stierante e viziosa, l'arte, sotto 
l'azione degli studii letterarii 
alessandrini e della filosofìa epi- 
curea, diventa cortigiana, erudita, 




Fig, 70. — Sofocle (Museo Latei'aDo). 
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o mira solo alla soddisfazione dei sensi, e scade (1). Copie 
degli antichi capolavori ; bassorilievi, a ornamento dell'interno 
delle case, pittoreschi e idillici, mitologici o comici, che fanno* 
pensare a Callimaco a Teocrito a Eronda; statuine e gruppi 
di genere (fig. 71); immagini di dèi senza divinità: ecco la 
scultura alessandrina. Né bastano a darcene miglior concetto 
le opere egrege che si fecero in 
due centri della nova coltura, 
Pergamo e Rodi. 

Lisippo ebbe, tra gli altri, due 
discepoli illustri : Eutichide, che 
ritrasse in un grazioso gruppo 
la città di Antiochia col dio del- 
rOronte (il fiume su cui sorge 
Antiochia, in Siria); e Cares di 
Lindo, nativo dell'isola di Rodi, 
autore della statua di Elios, cono- 
sciuta col nome di Colosso di 
Rodi: col quale s'iniziò a Rodi 
una sQuola che primeggiò fra 
tutte nell'età dei successori d'Ales- 
sandro. 

Un saggio dell'arte di Rodi, 
la quale è notevole pel senti- 
mento tragico, lo abbiamo nel 
famoso Laocoonte (fig. 72) del 

Museo Vaticano: opera di Agesandko, Atenodoro e Polidoro 
(ritrovata in Roma nel 1506, e malamente restaurata dal cin- 
quecentista G. A. Montorsoli), rappresentante il sacerdote di 
Nettuno soffocato tra le spire degl'immani serpenti esecutori 
delle vendette d'Atena : fatto narrato da Virgilio nel secondo 
deìVEneide (2). Questo confronto diede occasione a G. E. Les- 
sing (1729-1781) di scrivere il Laocoonte, trattato nel quale sona 
chiaramente determinati i termini delle arti, distinte le arti 
del tempo dalle arti dello spazio, le arti ritmiche dalle figu- 
rative. Le arti del disegno, nel rappresentare le azioni, non 
possono disporre che d'un momento unico nello spazio; la 




Fig. 71. — Vecchia ubriaca 
(Museo Capitolino). 



(1) Quando, tra qualche anno, saranno compiuti gli studii e gli scavi 
d^una missione francese nelPisola di Belo, noi penetreremo nella vita 
Intima d^na città ellenistica, anteriore di due secoli a Pompei. 

(2) Il poeta probabilmente non s'è inspirato all'opera de^li artisti 
rodii; è assolutamente da scartare come erronea l'opinione che glii 
artisti si siano inspirati a Virgilio. 
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poesia si vale di più momenti successivi nel tempo: questa, 
ridotta a' minimi termini, la teoria del Lessing, già intravve- 
duta, del resto, da Dione Crisostomo. 




Fìg. 72. — Gruppo del Laocoonte (Museo Vaticano). 

Alla stessa scuola appartiene il gruppo di Menelao che salva 
dalla mischia il cadavere di Patroclo, nella Loggia de' Lanzi a 
Firenze (fìg. 73); il famoso Toro Farnese (fìg. 74) del Museo di 
Napoli, copia dell'opera di Apollonio e Taurisco di Traili 
nella Caria, rappresentante Zeto e Anfìone, figli di Antiope, 
vendicatori della madre, gelosa di Dirce, regina di Tebe: sog- 
getto d'una tragedia d'Euripide. Stanno i due giovani su l'alto 
della rupe, avvolgendo una fune alle corna d'un toro selvag- 
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gio, che dovrà trascinare Dirce, che ai piedi de* due giovani 
implora pietà; Antiope assiste ai preparativi della vendetta. 

La statua mutila alla quale il popolo romano diede il nome 
di Pasquino, è un frammento del gruppo di Menelao e Patroclo. 

Alla scuola di Pergamo appartengono il cosiddetto Arrotino 
(fìg. 75) della Galleria degli Uffizii^ rappresentante lo schiavo 
scita che prepara l'ordegno 
per la punizione di Marsia ; e 
alcune statue di guerrieri com- 
battenti o atterrati, che si tro- 
vano nei musei di Roma di 
Napoli del Louvre e nel Palazzo 
Dncale di Venezia, tra cui pri- 
meggiano il Gallo morente (il 
cosiddetto Gladiatore morente 
[fìg. 76], che inspirò il Byron, 
Childe Harold, iWj 140) del Museo 
Capitolino, e il gruppo de' 
Galli del Museo Boncompagni ; 
che sono i migliori saggi delle 
sculture celebranti le vittorie 
dei re di Pergamo su i Celti. 

Tra le scoperte archeolo- 
giche del sec. xix sono degne 
di nota quelle fatte dai Te- 
deschi (1878-86) nell'Asia Mi- 
nore, dove sorgeva Pergamo: 

la cittadella, sede degli Atta- Flg. 73. — Menelao che salva il cadavere 

lidi, il Tempio di Atena , quello ^ ^' ^**'^'^ <^^«^* ^^' ^^°"^' ^^"^'^"«>- 
di Trajano, la Biblioteca, dove 

prima cominciò l'uso della pergamena, un teatro, il mercato, 
il grande Altare di Zeus, con la Gigantomachìa, ricostruito nel 
Museo Pergameno di Berlino. Il combattimento degli dèi 
dell'Olimpo coi mostri della terra è, in questa Gigantomachia, 
rappresentato con gran forza: è un rimescolamento, un aggro- 
viglia mento di corpi che lottano si percotono si uccidono. 

L'arte greca in Egitto produsse novi tipi estetici: Iside e 
Arpocrate, dio del silenzio. Ma Alessandria, sede della dot- 
trina e della letteratura, fu inferiore a Pergamo e a Rodi per 
l'arte. Buon saggio dell'arte alessandrina è tuttavìa la statua 
del Vaticano rafiìgurante il Nilo: « una sintetica descrizione 
(come il Gentile la chiama) della natura dell'Egitto, il cui 
suolo Erodoto diceva un dono del Nilo ». 

Natali e Vitelli. — Storia deWarte. 6 
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Fig. 74. — Toro Farnese (Mnseo di Napoli). 
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Stanziatasi Tarte greca in 
Roma, molti artisti greci resta- 
rono fedeli a gli esempi clas- 
sici, formando una scuola che 
si disse neoattica: arte d'imita- 
zione, riflessa ed erudita, avulsa 
dal popolo e propria d'un'ari- 
stocrazia intellettuale; arte, in 
somma, di decadenza. Alla 
quale appartengono il Torso 
dei Betvedere (fig. 77), scolpito 
da Apollonio ateniese, mira- 
bile di forme grandiose, e quasi 
palpitante di vita, ammiratis- 
simo, si dice, da Michelangelo; 
il citato Ercole Farnese, del 
Museo di Napoli, firmato da 
Glicone, riproduzione d' un 
Ercole di Lisìppo; V Atena di 
Antioco ateniese, del Museo 
Boncompagni ; e, a farla breve 

con un nome famoso, la Venere dei Medici (fìg. 78), che porta 
scritto sul plinto il nome di Cleomene ateniese, figlio di Apollo- 
doro, vissuto a Roma sotto Augusto. E quest'ultima una creazione 




Fig. 75. — L'Arrotino (Firenze, Uffiziì). 




Fig. 76. — Il Gallo morente (Museo Capitolino). 
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degna di Prassitele : Venere, la bellezza muliebre che esce 
dairadolescenza, è rappresentata in piedi, interamente ituda, 

con le mani che fanno velo al 
seno e al grembo, e volgente 
la testa a sinistra, compresa 
dal timore d'essere veduta, e 
pur sorridente. Il Brizio la 
crede una copia, fatta da Cleo- 
mene, d'una Venere di Pras- 
sitele. Dall'Afrodite velata di 
Fidia, a traverso alla Venere 
di Milo, si giunge alla Venere, 




Fig. 77. — Torso del Belvedere 
(Museo Vaticano). 



completamente ignuda, ma 
casta, di Prassitele: dalla quale 
derivano e la Venere dei Me- 
dici e la Venere Capitolina e 
la Venere di Siracusa, della 
quale parleremo altrove. Dopo 
Alessandro, l'arte si spoglia 
non solo delle vesti, ma del 
pudore: Venere si confonde 
con le etère, diventa la Ve- 
nere Callipigia del Museo di 
Napoli (fig. 79), sensuale e 
voluttuosa. E si arriva alle 
Veneri carnose, care a' Romani: tali certe veneri rannic- 
chiate in atto di lavarsi; la più bella de le quali si vede al 
Vaticano (fig. 80). 




Fig. 78. — Venere de' Medici 
(Fffizii, Firenze). 
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IX 
La Pittura. 



Dalla pittura primitiva (alla quale abbiamo accennato trat- 
tando deirarte minossica e micenèa) dobbiamo senz'altro 
passare alle decorazioni dei vasi fìttili del secolo vi. 

Su la storia della pittura greca non poche notizie ci danno 
gli scrittori : ma non ci restano 
che vasi, pitture greco-egizie 
e le pitture parietarie, mas- 
sime pompejane. La pittura 
arcaica ci è rappresentata dalla 
ceramica; quella di Polignoto 
possiamo ricostituirla, valen- 
doci appunto della pittura va- 
scolare e de' suoi riflessi nei 
rilievi e nei fregi decorativi 
degli edifìzii : ma per la pittura 
di Zeusi e Àpelle difettano asso- 
lutamente le riproduzioni. 

La più illustre scuola pit- 
torica fu V attica f di cui fu 
capo Polignoto, il Giotto della 
Grecia, nativo dell'isola di Taso 
e fiorilo nella prima metà del 
secolo V a. C. ; che dipinse con 
solennità omerica gesta achee 
dell'età eroica nel Portico, detto 
poi per le pitture Pecile, e 
nella Pinacoteca su l'Acropoli 
d'Atene, e più tardi altrove, 
specialmente nella Lese he 
(Loggia) di Delfo. Come Fidia 

da Pericle, Polignoto fu protetto da Cimone. Avendo operato 
nel decennio (480-70) che segui alle guerre persiane, fu il pit- 
tore dalle grandi inspirazioni nazionali: le sue composizioni 
mitologiche e storiche furono solenni e di grandi dimensioni. 
Usò pochi colori (i quattro fondamentali: bianco rosso giallo 
nero), non conobbe sfumature ; le sue pitture furono, più che 
altro, disegni colorati, ma disegni potenti, e non senza qualche 
conoscenza della prospettiva. 




Fig. 



79. — Venere Callipigia 
(Museo di Napoli). 
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Appartengono a questa scuola Micone, compagno di Poli- 
gnoto; il fratello di Fidia Paneno, che dipinse nel Pecile la 
battaglia di Maratona; e altri. 




Fig. 80. — Venere (Museo Vaticano). 

La scuola jonica, continuatrice della precedente, sorse nel- 
l'Asia Minore, dove l'arte cercò asilo e rifugio, durante la 
guerra peloponnesiaca, per opera di Zeusi e di Parrasio, i 
quali escirono dal campo eroico per entrare in quello de la 
vita quotidiana, e lasciarono la pittura sul muro per quella 
di cavalletto, e dipinsero uva uccelli e tende che parevano 
vere. Dopo Tetà di Pericle, come all'idealismo della tragedia 
della lirica e della commedia antica subentra il realismo 
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storico e filosofico e la commedia nova, specchio della vita reale 
quotidiana, cosi ai dorico severo segue ri corinzio fastoso, 
all'idealismo di Polignoto la pittura realistica di Zeusi e di 
Parrasio. 

Zeusi d'Eraclea in Bitinia (o d'Eraclea in Sicilia? o d'Era- 
clea in Lucania?) lavorò in molte città della Magnagrecia e 
della Grecia. Egli si liberò dai difetti e dalle durezze degli 
antichi; intese bene la disposizione dei lumi e delle ombre: 
ma fece le teste un po' grandi e le membra massicce e mu- 
scolose per acquistare una certa for;Ea e grandezza, imitando 
in ciò Omero, a cui piacque anche nelle femmine la bellezza 
robusta. Volendo rappresentare in Elena la più perfetta idea 
della beltà femminile, scelse cinque bellissime fanciulle cro- 
,toniati, e, ritraendo da ognuna quanto aveva di perfetto e di 
vago, ne formò quella bellezza che egli aveva immaginato col 
pensiero, superiore a ogni eccezione e libera da qualsiasi di- 
fetto: onde cantò l'Ariosto (Ori, fur., xi, 71) per celebrar la 
bellezza^ d'Olimpia : 

E se fosse costei stata a Crotone, 
quando Zeusi ^immagine far volse, 
che por dovea nel Tempio di Giunone, 
e tante belle nude insieme accolse, 
e che, per una fame in perfezione, 
da chi una parte, da chi un'altra tolse; 
non avea da tórre altra che costei, 
che tutte le bellezze erano in lei. 

Terminata l'opera, conoscendone l'eccellenza, Zeusi v'appose 
quei versi del 1. in deìV Iliade: 

In vero 
biasmarsi i Teucri né gli Achei si denno, 
se per costei si diuturne o dure 
sopportano fatiche. Essa alPaspetto 
veracemente è dea. 

Se pure questa è una leggenda, ci ajuta a comprendere che 
cosa fosse, ai Greci, il bello ideale. Opera non meno mirabile 
di questo diligentissimo artista fu la Penelope, ch'egli ritrasse 
risplendente di modestia più che di bellezza. 

Cosi, per opera di Zeusi, predominò la bellezza muliebre, 
usufruita dai coroplasli, o modellatori d'ogni sòrta di figure 
di esseri viventi, mercé i quali si moltiplicarono le figurine 
ignude, come nella scultura le afroditi di Prassitele e le amaz- 
zoni di Scopa. 
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Superò Zeusi nella varietà dei soggetti Parrasio d'Efeso, 
che fu amico di Socrate (1): Senofonte, nei Memorabili (iii^ 10), 
riferisce un dialogo di lui col grande filosofo, su la possibilità 
del ritrarre nell'arte i caratteri morali. Il desiderio ch'ebbe 
Parrasio di raggiungere l'espressione, ci è attestato da questo 
fatto narratoci dagli antichi e dal Dati: fatto che onora il 
suo intelletto d'artista, non il suo cuore di uomo. Voleva 
figurare un Prometèo tormentato, e desiderava di ritrarlo 
dal naturale. Comprò un vecchio prigioniero di guerra e, fie- 
ramente tormentandolo, ricavò da esso un Prometèo. Quanto 
più nobile il Bernino, che, volendo ritrarre il santo di cui por- 
tava il nome, in atto di essere bruciato su la grata, si pose 
egli stesso, per rappresentare adeguatamente il dolore del mar- 
tirio, con una gamba nuda presso la bragia accesa, dinanzi 
a uno specchio! 

Nell'espressione del sentimento drammatico Parrasio fu su- 
perato da TiMANTE di Kythnos, autore, tra l'altro, del Sacri- 
fizio (V Ifigenia, 

La scuola sicionese ebbe fondatore Eupompo, maestro di 
Pamfilo, maestro alla sua volta di Apelle. A Pamfilo è dovuta 
l'istituzione delle scuole di disegno nei ginnasii, la quale fece 
si che i giovinetti sicionesi, e poi tutti i greci, possedessero 
sufficienti nozioni di disegno, considerate complemento ne- 
cessario di ogni buona educazione. Alla stessa scuola appar- 
tiene Aristide di Tebe, pittore di afiFetti, di cui furono famosi 
la Madre moribonda, quadro ammirato da Alessandro Magno, 
e V Ammalata. 

Nato nell'Asia Minore, Apelle, discepolo di Pamfilo, fu caro 
ad Alessandro il Macedone, che volle essere effigiato coi co- 
lori unicamente da lui, come nel bronzo unicamente da Li- 
sippo. Visse da ultimo in Alessandria alla corte di Tolomeo. 

Apelle fu il più perfetto dei pittori antichi. Non perdonò a' 
fatica; ed ebbe per costume inviolabile che, per quanto oc- 
cupatissimo, non passò giorno nel quale egli non tirasse 
qualche linea, per non infingardirsi la mano: donde nacque 
il proverbio: Nulla dies sine linea. In tutte le sue pitture si 
rispecchiava la sua innata gentilezza e cortesia; Apelle fu 
perciò il pittore della grazia, il Rafi'aello dell'antichità. Il suo 
capolavoro fu V Afrodite Anadiomène (« sorgente dalle onde »), 
posta nel Tempio d'Esculapio a Coo, la più celebre pittura 



(1) Figlio di scultore, Socrate fu scultore prima che filosofo; e di 
sua mano si vedeva su l'Acropoli d'Atene il gruppo delle Oàritó velate. 
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antica, inspiratagli, si crede, da Frine, la bellissima, ch'ei 
vide tuffarsi in mare al conspetto del popolo greco convenuto 
alle feste eleusinie. Dipinse anche Artemide con un coro di 
ninfe, una delle Cariti e un Ercole; seppe dipingere il lampo 
e la fólgore. Usò spesso Tallegoria (cara all'arte cortigiana): 
della sua Calunnia Luciano, nel discorso della calunnia, ci 
lasciò una descrizione, alla quale dobbiamo la restituzione di 
quel dipinto per opera del Botticelli e poi del Franciabigio. 
Apelle giovò all'arte anche con ritrovamenti tecnici e con 
precetti che indirizzò in iscritto al suo scolaro Perseo. 

Fu contemporaneo di Apelle, e suo emulo, e, ciò non ostante, 
il che è mirabile, amico, Protogene, di Canno, città della 
Caria, soggetta a Rodi, statuario scrittore pittore, che operò 
con diligenza infinita. 

Dell'età di Alessandro è da rammentare anche Aetione, 
autore delle Nozze di Alessandro e Rossane, di cui ci resta la 
descrizione di Luciano, che inspirò il Sodoma. 

Dopo la morte di Alessandro, scaduta la pittura, trovaron 
favore i quadri di genere e realistici (rhyparographia), di na- 
tura morta (ropographia), di licenziosa sensualità (pornographià) 
e le caricature (già care all'antico Egitto), chiamate grylli dai 
nome d'un Gryllos satireggiato da Antifilo egizio, calunnia- 
tore di Apelle, e iniziatore di quel genere (1). 

Dal II al V secolo dell'era cristiana abbiamo saggi di pittura 
iconografica in Egitto: per lo più ritratti, staordinariamente 
vivi, che si dipingevano su l'astuccio contenente la mummia. 



X. 

Le industrie artistiche. 

Le industrie artistiche procedono in Grecia di pari passo 
con l'arte. 

Per noi l'arte è fine a sé stessa: noi distinguiamo l'arte dal 
mestiere ; la mancanza d'un uso è il criterio che ci fa giudicare 
un lavoro opera d'arte. Ma gli antichi, più sapienti di noi, non 



(1) Scaduta la pittura, si formano le pinacoteche. Mentre in ori- 
giiie non si fecero che raccolte di quadri votivi ne^ santuarii ; nelle 
residenze ellenistiche, a Pergamo, ad Alessandria, si crearono vere 
e proprie pinacoteche (che noi con voce francese chiamiamo gallerìe^ 
e dovremmo chiamar quadrerìe) e musei di statue per lo studio dei- 
Parte. In questo, il periodo ellenistico precede il romano, che non 
fu creatore, ma amoroso raccoglitore delle opere greche. 
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sceveravano l*arte dalla vita, o il bello dairutile, né distin- 
guevano le opere decorative dalle monumentali: è sposo di 
Venere Tindustre fabbro Vulcano. La forma d'un oggetto di- 
pende (pensavano i Greci) dal suo officio ; e la sua decorazione 
dalla sua forma. 

Prova sicura che il sentimento del bello era inviscerato nel 
popolo sono le figure di terracotta che abbellivano le case 




Fig. 81. — Figurine di Tanagia. 

private, le opere dei coroplasti (Xó/oa, pupa) cui già abbiamo 
accennato. Ve n*à di tutti i tèmpi : famose le tanagre, cioè le 
terrecotte dipinte di Tanagra in Beozia (lig. 81), le migliori 
delle quali appartengono al sec. iv a. C. Pallido riflesso del- 
Tarte prassitelica, esse ci rappresentano la vita greca nella sua 
intimità, e le donne e gli uomini con le loro vesti e col loro 
aspetto abituale, e non nudi e ideali. La stessa Venere Anadio- 
mène è rappresentata in atto di guardarsi in uno specchietto, 
spremendo con la destra le chiome impregnate d'acqua. Fre- 
quente la rappresentazione di figure muliebri scherzanti con 
Amore, bamboccino alato, pafiTutello, sempre strapazzato dalle 
gentili ch'anno, o dovrebbero avere, intelletto d'amore! 
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Come i piccoli bronzi (bellissima n n* A/rod/Ye vestita alla foggia 
dorica, con in testa una corona di rose, del v secolo, nel Museo 
dì Napoli) sono un riflesso della scultura, cosi i vasi dipinti 
(anfore, idrie, fiaschi, crateri, càntari, o coppe, calici, tazze, 
corni potorii, fiale, urne), destinati ai vincitori delle gare atle- 
tiche, usati nelle feste nuziali, o nelle cerimonie funebri, sono un 
riflesso della pittura, e illustrano i miti le leggende la storia greca. 

I primi vasi dipinti furono scavati in sul cadere del sec. xvii 
in Toscana; onde si credettero etruschi: ma questa denomi- 
nazione, come l'altra di grecosicuU, è stata abbandonata da 
che gli scavi fatti in Grecia àn dimostrato che quei vasi sono 
nella massima parte di lavorazione greca. 

Dopo i vasi micenèi, che anno motivi ornamentali tolti dalla 
fauna e dalla flora, vengono i cosiddetti vasi geometrici, che 
sul fondo giallo anno ornamenti geometrici, o figure dal disegno 
veramente infantile. 

Seguono i cosiddetti vasi di stile arcaico (vii-vi secolo), a fondo 
chiaro e figure nere, con soggetti tolti dalle leggende eroiche e 
dai miti. Il capolavoro di questo stile è il Cratere Franco/s(fig. 82), 
scoperto presso Chiusi nel 1845 e appartenente al Museo archeo- 
logico di Firenze: opera del vasajo attico Ergotimo, nelle zone 
del quale il pittore Clitia rappresentò con epica dignità il corteo 
degli dèi nelle nozze di Pelèo e di Teti. 

Seguono i vasi a figure rosse (il rosso deirargilla) in campo 
nero (fig. 83), ne' quali si manifesta un gran progresso. In 
questa maniera bisogna distinguere due periodi: quello de lo 
stile severo, dei vasi di forma robusta e di soggetto eroico, 
rispondente all'arte del secolo v, alla pittura di Polignoto; e 
quello de lo stile bello, in cui i soggetti sono tolti dalla poesia 
drammatica, dal mito di Dioniso o dalla vita quotidiana, e 
trattati con leggiadra e vivace freschezza, con euritmia nella 
distribuzione delle figure, con grazia di moti. Di questo bel 
periodo si anno anche vasi policromi. 

Tra il regno di Alessandro e la spedizione di Pirro in Italia 
(280 a. C.) la pittura vascolare, alterata dal gusto di altri popoli, 
imbastardisce : esagerazione di forma e dimensione, colore so- 
verchio, ostentazione di bizzarria, disegno trascurato: è questo 
il cosiddetto stile ricco. 

Tutte le industrie artistiche (i musaici, i bronzi, l'oreficeria, 
la toreutica, o cesellatura) (1) furono coltivate dai Greci, che 



(1) Toreutica, da tòco;-, cesello, come caelatura da cadum. I più valenti 
statuarii bronzisti, Fidia Policleto Lisippo, furon perfetti cesellatori. 
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usarono un proprio motivo ornamentale, detto appunto greca 
o meandro, fascia a nastro; già usato, peraltro, dagli Assiri. Nei 
giojelli, il pregio della materia era vinto dalla fìnezza del lavoro. 




Fig. 82. — Vaso Francois (Museo etrusco di Firenze). 

Omero ed Esiodo ci parlano degli avorii che adornavano il 
letto d'Ulisse, il seggio di Penelope, lo scudo d'Ercole. Per- 
fetta, fin dai tèmpi omerici, Tarte tessile e del ricamo. Le 
spose degli eroi greci e trojani tessevano le loro vesti; é le 
ergastine, giovinette addette al culto di Atena Ergane, rica- 
mavano i palili destinati a coprir le statue della dea. 
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Ma le arti minori si perfezionarono nell'età posteriore a 
Pericle. Celebri cultori della glyptica, vale a dire incisori di 
pietre e gemme, annovera l'età di Alessandro: tra i quali pri- 
meggia PiRGOTELE, che uuico poté, con Lisippo e Apelle, effi 
giare il vólto d'Alessandro. Bellissimi ì conii delle monete dei 
singoli Stati só'rti su le rovine dell'impero d'Alessandro. Nei 
pavimenti dei templi e dei palazzi è spesso usato il mosaico ; 
son coltivate la miniatura, la decorazione di mobili, di fac- 
ciate di case, di stanze. 




Fig. 83. — Vaso con un combattimento 

tra Greci e Amazzoni 

(Museo N.azionale, Napoli). 



Opere citate e consultate. 



M. CoLLiGNON, Histoire de la sculpture grecque Paris Firmin- 
Didot 1892-97. — H. Taine, Philosophie de l'art en Grece, 
Paris Ballière 1870. — E. Guhl e W. Koner, La vita dei Greci 
e dei Romani, trad. Giussani, 2» ediz., Torino Loescher 1887-89. 
— G. Vitelli e G. Mazzoni, Manuale di letteratura greca, Fi- 
renze Barbèra 1899. — A. G. Amatucci, Hellàs, 3» ediz., Bari 
Laterza 1908. — Luckenbach e Adami, Arte e storia n. mondo 
antico cit. — M. Jerace, La ginnastica e Varie greca, Torino 
Bocca 1899. 



Digitized by VjOOQ IC 



— 94 — 

E. ScHLiEMANN, MycèntSi Paris Hacliette 1878; Ilios, Paris 
Didot 1886; Tyrinthe, Paris Reinwald 1886. - W. Dòrpfeld, 
Troja und Ilion, Atene Barth 1902. — E. Loewy, E. Schlie- 
mann, in Nuova Antologìa (gennajo 1891). — S. Ricci, Creta 
alla luce delle nuove scoperte e TroJa nella leggenda e nella 
storia, appendice I» e Ih al trattato del Gentile che citiamo più 
giù. — G. Geròla, Festòs, in La lettura (Milano,, maggio 1903). 

— A. Mosso, Escursioni nel Mediterraneo e gli scavi di Creta, 
Milano Treves 1907. — E. Brunn, Die Kun'st bei Homer, 186S 
(cfr. J. OvERBECK, Die antiken Schriftquellen zur Geschichte der 
bildenden Kùnste bei den Griechen, Leipzig 1868). 

F. Lenormant, Hist. anc. de VOr. cit. — C. Chipiez, Histoire 
critique des ordres grecs, Paris 1876. 

I. Gentile e S. Ricci, Trattato di archeologìa e storia del- 
Varte greca, 2» ediz. (testo e atlante), Milano Hoepli 1905 
(vedi la bibliografia). — L. Lanzi, Notizia della scultura degli 
antichi e dei varii suoi stili, nel Manuale storico dell* arte greca, 
Firenze Le Monnier 1846 (lo stesso manuale contiene anche 
la Lettera di G. B. Aclriani a G. Vasari, sunto dei libri xxxiv-vi 
della Storia Naturale di Plinio, le Pitture dei Filostrati, le 
Statue di Callistrato, le Vite de' pittori antichi di C. R. Dati e 
le lettere di G. F. Galeani Napione Delle rovine della Grecia). 

— G. G. WiNCKELMANN, Storia delle arti del disegno presso gli 
antichi, con aggiunte di C. Fea, Roma Pagliarini 1783-84. — 
E. Loewy, La scultura greca, Torino Sten 1911. — E. Q. Vi- 
sconti, Iconographie grecque, Milano De Stefanis 1824-26. — 
E. Brizio, La Venere dei Medici nella mitologìa e nella storia 
delVarte, in Nuova Antologìa (agosto 1878). — G. Baracconi, 
Venere, Torino, Società Tip.-Ed. Nazionale, 1907 (e a proposito 
di questo libro: G. Natali, Venere, estr. dalle Pagine Libere, 
Lugano 1907). 

M. G. Della Valle. Vite de* pittori greci e latini, Siena 1795. 

— D. Bertrand, Etudes sur la peinture et la critique d*art dans 
Vantiquité, Paris Leroux 1893. 



Digitized by VjOOQIC 



III. 

L'ARTE PROTOITALIGA, ETRUSCA 
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III. 

L'ARTE PEOTOITALICA, ETRUSOA 
ITALOGREOA E ROMANA 



I. 

L'arte protoitalica. 

Qualche documento della prisca arte italica ci offrono le 
necropoli che, per essere state rinvenute nella regione occu- 
pata dagli Umbri, e nel luogo dove sorgeva Felsina, son dette 
umbrofeìsinee. Specialmente importanti le sitale (o secchielli) 
di bronzo istoriate. Come dallo stile geometrico paleoitalico, 
quale appare nella ceramica e nei manufatti delFetà del bronzo, 
si passi allo stile figurativo di queste situle, si suole spiegare 
con un elemento estraneo sopraggiunto, che è parso a volte 
fenicio, a volte etrusco, a volte greco arcaico; ma la quistione 
è ancora insoluta. Gli oggetti delle tombe arcaiche di Felsina 
trovano riscontro in altre tombe di Villanova, nel Bolognese, 
in quelle dei prischi Latini della Campagna laziale, in quelle 
degli Euganei scoperte presso Este, in quelle dei dintorni di 
Chiusi e di Corneto Tarquinia. Fra le estensi notevole la sitala 
Benvenatiy con tre zone di figure, rappresentanti scene campestri 
e guerresche e animali alati. Ma di tali situle e ciste si trovano 
esemplari ne* paesi alpini e oltre le Alpi, nella Carniola e nella 
Sth-ia: prodotti dei centri industriali italici, che si espandevano 
nelle contrade nordiche. Le analogie delle scoperte archeolo- 
giche di qua e di là dall'Appennino accennano in somma a 
popoli d'un medesimo grado di civiltà, i quali nei loro usi e 
nei prodotti della loro industria dimostrano una fondamentale 
affinità d'origine, cioè risalgono a un popolo italico primitivo: 
umbro, nella regione felsinea e toscana, e prisco latino, nei 
dintorni di Roma. Questi popoli si trovarono poi a contatto 

Natali e Vitelli. — Storia dell'arte. 7 
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con gli Etruschi, che alla fine li soggiogarono. Alcune antichità 
della Certosa di Bologna e quelle di Marzabotto, borgata pros- 
sima a Bologna, sono evidentemente etrusche, o accennano al 
passaggio di questa regione dalla dominazione umbra all'è- 
trusca, soppiantata poi dalla celtica e finalmente dalla romana. 
Etrusca è, per esempio, la sitala, trovata in un sepolcro della 
Certosa di Bologna, che si fregia d'una rappresentazione, la- 
vorata a sbalzo, e distribuita in quattro zone, delle principali 
opere della vita civile, che richiama al pensiero la rappresen- 
tazione omerica dello scudo d'Achille. Concluderemo col Gentile 
e con S. Ricci esservi « un periodo primitivo rudimentale del- 
l'arte italica, che si stende nell'età del bronzo, e che è forse 
anteriore al sec. xi a. C; al quale periodo succede poi quello 
d'un'arte di maggiore sviluppo, quando il disegno di semplice 
decorazione geometrica dà luogo alle forme vegetali animali 
umane, con mescolanza di elementi orientali : nel qual periodo 
appunto sorgono gli albóri dell'arte etrusca ». 

E i cosiddetti monumenti pelasgici ? Sono gigantesche costru- 
zioni poligonali, mirabilmente solide, dette ciclopiche^ di cui 
si trovano grandi vestigia presso Rieti, a Terracina, a Fondi, 
ad Arpino, ad Alatri, a Ferentino, a Fiesole, a Signa, che à una 
porta simile a quella di Micene, a Tuscolo, Alba Fucense, Spo- 
leto, Orbetello, Populonia, Todi, Amelia, Cortona, anche in 
Sicilia, dove, secondo la tradizione, Dedalo, venutovi fuggiasco 
da Creta (1), fece opere colossali. Sono certamente opere degli 
Italici primitivi, designati (come i più ammettono anche pei 
Pelasgi della Grecia) col nome di pelasgi, che significherebbe 
a gli antichi, i primitivi ». Queste opere anno qualche analogìa 
con quelle, più recenti, degli Etruschi, dei quali veniamo a 
trattare. 

II. 

L'arte etrusca — 1.7/ problema etrusco. — 2. L'architettura. 
— 3. La scultura, — 4, La pittura e le industrie artistiche. 

1. — Il popolo etrusco non à trovato ancora il suo Cham- 
pollion. Dionigi d'Alicarnasso (A/i/ic/w7à romane, i, 21), che pur 
lo crede autoctono, dice che « non rassomigliava a nessun altro 
popolo né per lingua, né pei costumi ». 



(1) La tradizione sarebbe avverata da recenti studii, secondo i 
quali il primo incivilimento venne all'Europa, e specialmente alla 
Grecia e all'Italia, dall'isola di Creta (cfr. p. 88). Si veda il recente 
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Non avendo ancora nessun Edipo sciolto Tenimma delia 
sfìnge etrusca, non ostanti gli sforzi degli italiani Luigi Lanzi 
(1732-1810) ed Elia Lattes, non poche idee si sono enunciate e 
caldeggiate circa Torigine degli Etruschi; ma due anno avuto 
maggior fortuna. Alcuni, col Mìcali, male interpretando un 
luogo di Tito Livio (v, 33), dal quale si deve desumere che i 
Reti furono etruschi, non e converso, credono gli Etruschi in 
relazione coi Reti (la Rezia è press'a poco Todierno Canton 
de' Grigioni) e provenienti per parte di terra dalie Alpi ; altri 
(per esempio E. Brizio e L. A. Milani) danno fede al racconto 
di Erodoto (i, 94), pel quale i Tirreni (gli Etruschi) erano una 
popolazione dell'Asia Minore emigrata dalla Lidia. Ora lo studio 
dell'arte etrusca meglio d'ogni altro argomento confermerebbe 
l'idea dell'origine lidia o, in genere, orientale degli Etruschi. 
Dunque, sempre, ex Oriente lux. 

Forse, gli Etruschi sono lo smembramento d'una nazione 
asiatica, alla quale la pratica delle arti del disegno era già 
familiare nel momento della sua emigrazione. Quanto rimane 
della civiltà primitiva degli Etruschi, attesta la sua fìliazione 
immediata dalla civiltà orientale, sebbene più tardi gli eie 
menti orientali scompajano, sopraffatti dagli ellenici. Molti usi 
etruschi, la costituzione sacerdotale, il sistema cosmogonico, il 
fatalismo, la prostituzione delle fanciulle per procurarsi una 
dote (usanza diffusa tra le fanciulle lidie, fenicie, armene, ba- 
bilonesi), il rito dell'umazione, provengono direttamente dal- 
l'Asia. Simboli orientali ricorrono frequentemente negl'ipogèi 
etruschi, e la forma dei sepolcri, scavati nel tufo, è simile a 
quella dei sepolcri della Frigia, della Lidia e di altre regioni 
dell'Asia Minore. 

S'è notata una grande analogia tra la decorazione de' monu- 
menti frigi e lidii e quella dei monumenti etruschi, dei quali 
oggi possiamo fare uno studio coscienzioso pel recente ordi- 
namento, dovuto al prof. L. A. Milani, del Museo etrusco di 
Firenze, già ordinato da Luigi Lanzi. 

Alla influenza orientale segui, come abbiamo detto, l'in- 
fluenza greca, testimoniata dalla leggenda di Demarato, che, 
esule da Corinto, venne a Tarquinii (il più antico centro della 
civiltà etrusca), conducendo seco gli artisti Eucheir, Eugrammos 
e Diopos, cioè lo Scultore, il Disegnatore, l'Ornatista. Ma forse 
l'influenza greca è dovuta in gran parte alle colonie della Ma- 
gnagrecia, con le quali gli Etruschi ebbero continuo commercio. 
Possiamo dire ad ogni modo che sino al sec. v di Roma l'arte 
etrusca si svolse per forza propria. 
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Popolo dedito alla navigazione e al commercio, paragonabile 
in questo, tra gli antichi popoli, solo a' Fenicii, gli Etruschi 
dominarono gran parte dell'Italia centrale sino alle sponde 
del Tevere, fondarono Adria, che diede il nome al Mare 
Adriano, si estesero sino alle Alpi, in Liguria, dove conqui- 
starono Luni, nel Picena, nella Campania, fors'anche nella 
Lucania; compirono opere stupende: inalvearono fiumi, resero 
fertili luoghi sterili o incolti, prosciugarono paludi. Ma le dot- 
trine sacerdotali etrusche davano alla stirpe umana un deter- 
minato numero dieta, delle quali una sola al popolo etrusco. 
Di qui l'indole cupa, i foschi pensieri di questo popolo, e le 
larve le furie i mostri de' suoi monumenti, e, di contro, le 
rappresentazioni di liete danze, di giochi, di lauti banchetti, 
che gli diedero fama di popolo sensuale e dedito alia crapula 
(onde Catullo, nel carme XXXIX, lo chiamò obesiis Etruscus), 
ma che sono indizio del vivere affannoso di chi vuol goder 
con furore di voluttà la vita che rapida fugge. 

Questo popolo sapiente, operoso e infelice lasciò a un altro 
popolo che si credè eterno, epperò visse per lunghi secoli 
grande e felice, il retaggio della propria scienza e della propria 
operosità. 

Popolo siffatto, non ostanti le influenze orientali e greche, 
ebbe, checché ne dicano certi storici, specialmente stranieri, 
certamente nell'arte, come lo ebbe nella vita, un proprio stile. 

2. — Gli Etruschi presero il nome di Tirreni dall'essere edi- 
ficatori e fortificatori di città (T^pp-rivoi, da '^'^f-p'-i^ tarris). Gli an- 
tichi stimano gli Etruschi inventori dell'architettura militare, 
introduttori dell'uso degli atrii (1), costruttori di acquedotti 
cloache ponti, lastricatori di strade, esperii nelle opere di 
ingegneria, soprattutto nell'idraulica. Il maggior monumento 
idraulico etrusco sarebbe la Cloaca ]^assima (flg. 84) di Roma, 
cominciata da Tarquinio Prisco e compita sotto il Superbo, 
])er raccogliere e scaricare nel Tevere la acque stagnanti delle 
bassure di Roma. 

Non avendo i graniti dell'Egitto, né i marmi della Grecia, 
e non potendo perciò costruire soffitti monolitici, gli Etruschi 
usarono primi in Europa l'arco e la vòlta a cunei, costruzione 
originaria, come si disse, della Caldea; uso che serbò all'ar- 
chitettura etrusca un carattere proprio nazionale. Si veda 
VArco di Volterra (fig. 85), per cui passano da lungo ordine 
di secoli i Volterrani, tanto solidamente è costruito! Né si può 



(1) Jj'atrium (dalPetrasca Atrio) è parte essenziale della casa italica. 
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negare l'esistenza d*un ordine architettonico proprio degli 
Etruschi, il tuscanico (1). 

Folta d'immense foreste, l'Etruria costruì per lo più di legno 
1 suoi templi; epperò, salvo i sepolcri, nulla resta dell'archi- 
tettura degli Etruschi. In ogni modo possiamo farci un'idea dei 




Fig. 84. — Cloaca Massima, a Roma. 

templi etruschi (fig. 86), studiando gli avanzi dei templi romani 
anteriori all'introduzione dell'arte greca in Roma. L'aspetto 
esterno del tempio etrusco non era, sostanzialmente, diverso 
da quello del tempio greco; ma la pianta, quadrata, differiva 
dalla greca, rettangola bislunga. Esso constava d'un corpo 
anteriore (pars antica), colonnato aperto, o prònao, e d'una 
posteriore (pars postica), fabbricato chiuso, composto di tre 
celle. 



(1) L'ordine tuscanico à il capitello simile al dorico, ma con l'e- 
chino più piccolo, i fusti della colonna senza scanalature e una base 
a ciascuna colonna. 



Digitized by VjOOQ IC 



— 102 — 



L'arte greca, introdottasi in Italia, modificò poi l'ordine tu- 

scanico, che, conservando le sue proporzioni, si accostò al 

dorico greco. Ripetiamo: non 
è da credere tuttavia che gli 
Etruschi non avessero uno stile 
proprio. Per esempio, i Greci 
non conobbero i templi circo- 
lari o rotondi in pianta, proprii 
• (legliEtruschie poi de' Romani. 
Plutarco accenna a templi ro- 
tondi edifìcati a' tèmpi di Ro- 
molo e di Numa. Rotondi (come 
le antichissime urne capanne 
[fìg. 91J italiche) erano i templi 
sacri al culto di Vesta, culto 
italico anteriore ai primi re di 
Roma. Tale il supposto Tempio 
di Vesta (fìg. 87) in Tivoli, 
appartenente forse all'età au- 
gustèa,che qualcuno crede con- 
sacrato, invece, a Matuta, la 

dea della nascita e della luce mattutina, qualcuno ad Ercole, 

qualcuno a Gibele. 
Singolarissima l'architettura de' sepolcri; però che il culto 

de' morti aveva parte principalissima nella religione degli 




Fig. 85. — Arco di Volterra. 




Fig. 86. — Ricostru/àone di un Temi»io Pltnisco (Villa (Unlia, Roma\ 

IVeue Photofjraphische Gesellscha/t • Berlino. 
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Etruschi, i quali veneravano le anime de' padri e degli avi 
(Mani), divenute, a lor credere, larve o lèmuri vaganti a pro- 
teggere i figli e i nepoti, o ad inseguire i malvagi; e nelle 
anime de' morti vedevano genii veglianti su i luoghi abitati 
in vita (Lari), Di qui i riti funebri, dei quali i monumenti ci 
conservano belle rappresentazioni. 

I sepolcreti etruschi sono principalmente di due specie: tombe 
sotterranee nelle pianure, e ipogèi scavati nel tufo. Le tombe 
sotterranee in pianura sono 
tombe con tumuli sopra ca- 
mere sepolcrali, come a Cor- 
neto Tarquinia (fig. 88), o senza 
tumuli, con le camere disposte 
intorno a un vestibolo, come 
a Vulci (Pian di Voce), a Chiusi, 
a Volterra. Gl'ipogèi sono 
tombe in cui dalla porta scol- 
pita sul masso entrasi nel vesti- 
bolo, e da questo nella camera 
sepolcrale, come in quello di 
Toscanella; o tombe più ricche, 
con fronte ornata di colonne 
a guisa di tempio, e con l'in- 
gresso aperto nel basso del 
monumento, come nelle tombe 
di Norchia e di Castel d'Asso 
presso Viterbo. 

I sepolcri erano in Etruria 
non meno sacri dei templi, e 
le anime degli antenati non 

meno venerate degli dèi. Il sepolcro era la casa dell'ombra, 
che, come le ombre di Dante, aveva le sensazioni i bisogni 
le abitudini medesime del corpo de' vivi: di qui, nelle tombe, 
vasi mobili armi. 

Per la importanza delle sue tombe (Vetulonia, Cortona, Al- 
bano, Cerveteri, Vejo, Orvieto, Perugia (1), Museo etrusco 
gregoriano) l'Etruria rivaleggia con l'Egitto. Quando l'Italia 
sentirà il dovere d'iniziare scavi sistematici nella regione delle 
necropoli etrusche e campane? 




Fig. 87. — Supposto Tempio di Vesta 
a TivoU. 



(1) Ma il Sepolcro de'* Volunnii a Perugia, composto di otto camere 
contenenti bei sarcofagi, è opera etrusco-romana del ni sec. a. C. 
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3. — Lo stile etrusco (che i Latini dicevano luscanicus), nella 
scultura, non è dissimile dallo stile egiziano r il che non lo dèe 
far credere, come taluno crede, d'imitazioue egizia: che (come 
dice il Lanzi, argutamente ridendo della teoria delle influenze) 




Fig. 88. — Tombe de' Tori, a Corneto. 

« l'infanzia dell'arte è la medesima in ogni nazione, come in 
ogni nazione i bambini sono gli stessi ». Ma dobbiamo distin- 
guere lo stile etrusco arcaico, derivante dall'Asia, rigido e 
impacciato, con figure senza moto, dallo stile della seconda età, 
che è il tuscanico puro, e dallo stile greco, nel quale si con- 
servano tuttavia elementi indigeni etruschi. Lo stile della 
seconda età à somiglianza con Teginetico : rispettivamente all'ar- 
caico, è più vivo nelle movenze, più proporzionato nelle parti. 
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e vario nella composizione, ma non è ancora scevro, nei bas- 
sorilievi, da errori prospettici. In genere, le figure elrusche 
anno molto minore sveltezza delle greche. « Direbbesi (scrive 
il Lanzi) che il disegno etrusco si conforma con quello della 
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Fig. 89. — Tomba etrusca. 

loro architettura : Tordine toscanìco è il più forte di tutti,^ma 
il meno gentile». In ogni modo, il poco che si conserva di 
scultura etrusca, specialmente nel Museo archeologico di ^Fi- 
renze, basta per farci riconoscere che essa, a dire del Caval- 
lucci, « seppe, ispirandosi al vero, cogliere il carattere indi- 
viduale delle persone rappresentate, infondere il sentimento 
religioso nelle scene funerarie, e, gareggiando con le opere 
greche e con le egizie dell'antico impero, dar vita a un periodo 
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storico deirarte che anche i meno facili a concedere consi- 
derano come periodo rappresentante il carattere etrusco: 
periodò che può dirsi nazionale ». 

La scultura etrusca fu soprattutto ornamentale delle tombe 
(fìg. 90): dalle tombe ci è data la maggior parte di opere 




Fig. 91. — Urna cìnemria (Museo di Corneto). 

scultoriche de' varii periodi, consistenti in sarcofagi e urne 
di peperino, di alabastro volterrano, di travertino, di i terra- 
cotta. I cadaveri si mettevano entro o sopra sarcofagi, decorati 
da cacce banchetti danze viaggi (Festremo viaggio), esseri sim- 
bolici, e, qualche rara volta, rappresentazioni di miti greci, ma 
trasformati negli spiriti e nelle forme: che i Greci pensarono la 
morte serena e soave, gli Etruschi atroce e cruenta. Evidente- 
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Fig. 92. — Bronzi (Maseo Etrusco di Firenze). 




Fig. 93. — Bronzo 
(Museo Etnisco di Firenze). 



mente, i ludi gladiatorii, cari 
a gli Etruschi e più lardi a* 
Romani, tolsero delicatezza al 
sentimento artistico etrusco. 
I cadaveri, che prima si pone- 
vano sopra i sarcofagi, furono 
surrogati da figure che erano 
l'immagine, realisticamente fe- 
dele, del morto. Prevalsa, verso 
il sec. Ili a. C, la cremazione, 
al sarcofago si sostituisce 
Turna, che conserva per altro 
la forma architettonica ed è 
ugualmente sormontata dalla 
figura plastica (1) del morto. 
Di opere etrusche plastiche 
non c*è deficienza. La terra- 
cotta gli Etruschi usarono non 



(1) Plastico à due sensi: generale: di tutto quanto à virtù di pla- 
smare o può essere plasmato (onde : arti plastiche o formative^ che sono 
' le arti del disegno) ; e particolare : della terra modellata (donde : 
opere plastiche^ o sculture di terracotta). Cfr. la nota a p. 56. 
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soltanto nelle immagini, magistralmente naturalistiche, de' 
sarcofagi (per es., dei sarcofagi di Cerveteri nel Louvre e nel 
Museo Britannico) e delle urne, ma anche nelle grandi statue 
sacre al culto e ne' fastigi degli edifizii e in altre opere decorative. 




Fig. 94. — Cista Ficoroni (Museo Kircberìano, lioma). 

Oltre che nella plastica (della quale dice Plinio, xxxv, 45: 
elaborata haec ars Italiae et maxime Etniriae), grande eccel- 
lenza raggiunsero gli Etruschi nell'arte fusoria, ne' bronzi 
(flg. 92 e 93); il che derivò, a giudizio del Martha, dalla na- 
tura della materia, meno volgare e più costosa, epperò lavo- 
rata con più cura. Affermò lo Helbig che le collezioni di 
bronzo del Museo etrusco gregoriano, formato con le opere 
scoperte a Cerveteri, Corneto, Vulci, Orvieto. Chiusi, è per 
l'arte del periodo che va dal vii al ii sec. a. C, ciò che sono le 
scoperte di Pompei per l'arte dei due secoli seguenti. Si face- 
vano di bronzo vasi, ciste (1), candelabri, lucernarii, anelli. 



(1) Scatole, cilindriche od ovali, in cui si riponevano specchi stri- 
gili pettini, gli oggetti insomma spettanti al mundus mtUiehris, non 
esclusi i capelli finti ! 
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bulle (1), falere (2), utensili di uso domestico. Delle ciste, la 
più famosa è la Cista Ficoroni (figure 94 e 95), del Museo Kir- 
cheriano dì Roma, rappresentanti una scena della spedizione 
degli Argonauti : opera forse romana (Novios Plautios med Romai 

fedi) del iiisec. a. C, 
ma la cui forma si 
collega a quella de 
le ciste etrusche 
del VII o VI secolo. 
Le tombe ci anno 
dato molti piccoli 
bronzi, pàtere (3) 
graffite, lampadari], 
coppe (fig. 96), spec- 
chi, giojelli e altri 
oggetti di fine la- 
voro, i signa tasca- 
nica o ì tyrrhena si- 
gilla, tanto ammirati 
da Plinio (xxxiv, 16) 
e da Orazio (Ep., II, 
II, 180), che si tro- 
vano ne* musei d'Eu- 
ropa , specialmente 
ne' musei etruschi 
di Firenze e di Roma . 
I bronzi degli Etru- 
schi (detti da Ateneo 
yt/OTs/v'yi) eran diffusi 
e pregiati anche nella 
Grecia. 
Fra le statue di bronzo, scampate alle distruzioni perpe- 
trate da' barbari a Roma, si ammirano più specialmente la 
Lupa Capitolina (Vig. 97), che si suol considerare come modello 
di stile tuscanico puro (ma sono aggiunta assai posteriore i 
due gemelli); la Chimera (4) d'Arezzo (fig. 98) e V Arringatone 




Fig. 95. — Cista Ficoroni (Maseo Kiicherìano, Koina^ 



(1) Borchie, e globetti che i fanciulli si ponevano al collo, a scon- 
giurar le malie. 

(2) Piastre cesellate, e collane di piastre, premio, come le nostre 
medaglie, al valore. 

(3) Vasi o piatti cavi con piede, e talvolta con manico, che servi- 
vano alle libazioni o a ricevere il sangue delle vittime. 

(4) Mostro fantastico, capra e leone insieme. 
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(fìg. 99) del Museo di Firenze, opera del iv-iii see. a. C, che 
rinscrizione appostavi indica ritratto di Aulo Metello. 

4. — La pittura fu l'arte forse più coltivata dagli Etruschi, 
i quali colorivano le scultui^ e gli edifìzii. Ma per aver no* 
tizia della pittura etrusca, bisogna scendere nelle tombe e 




Fig. 96. — Coppa d'argento (Maseo Kircheriano, Roma). 

studiare i saggi che ci rimangono neirinterno delle cambre 
sepolcrali. 

Rigidezza di disegno e di movenze, smorfia convenzio^ 
naie con l'intenzione d'imitare il vero, difetto di prospettiva, 
povertà di tavolozza (bianco nero giallo e rosso) contrasse-^ 
guano le pitture del primo periodo (arcaico), quali son quelle 
de la necropoli di Corneto Tarquinia (fig. 100) e di Chiusi. Nel 
secondo periodo, che il Martha chiama di stile severo, di cui si 
anno saggi pure ^ Corneto, il disegno è quasi corretto, la 
composizióne sobria, la tavolozza si è arricchita di azzurro,. 
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Fig. 97. — Lupa Capitolina (Museo Capitolino, Roma). 




Fig. 98. — La Chimera (Museo Etrusco, Firenze). 
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di verde e di vermiglio ; né l'arte greca à ancora dato il bando 
alla maniera propriamente etrusca. Col bianco è distinta la car- 
nagione muliebre, col rosso la maschile. Il tèma è sempre 
uno : la rappresentazione, per altro assai varia, di cerimonie 
funebri. Fra i dipinti cornetani è notevolissimo un citaredo 
(fìg. 101), in cui Tatto del cantare è mirabilmente ritratto dalla 
bocca mezzo aperta, dai denti visibili e dall'infìnita dolcezza di 
tutto il vólto : tratti cosi reali- 
stici, da far pensare che dal- 
l'arte etrusca prenda le mosse 
r arte del Quattrocento toscano . 
Nel terzo stile, V etrusco-greco, 
che il Martha chiama libero, 
e del quale offrono i più bei 
saggi i sepolcri di Orvieto e 
la Tomba Frangois sl Vulci,ogni 
traccia di arcaismo è scom- 
parsa; l'artista sa usare il chia- 
roscuro, disegnare le figure di 
faccia, distinguere i sessi, co- 
nosce la prospettiva, padro- 
neggia in somma la tecnica. 
Alle cerimonie funebri seguono 
le scene mitologiche dell'El- 
iade, trasformate dalla fosca 
fantasìa etrusca. L'etrusco 
ormai è pittore che rivaleggia 

col greco; ma alla compostezza e alla grazia del secondo 
sostituisce rude energia, figure agitate, sentimento tragico, 
efficace realismo di concezione e d'espressione. Qualcuno à 
detto che la storia della pittura etrusca è la lotta del natura- 
lismo italico con l'idealismo greco a scapito dell'originalità 
dell'arte etrusca. In sostanza, se per la tecnica è greca, per 
l'ispirazione questa pittura è genuinamente etrusca. 

Degna di particolare studio la pittura vascolare (fig. 102). Ma 
non è facile distinguere i vasi etruschi dai vasi greci, se non 
si bada al soggetto delle rappresentazioni (negli etruschi ricor- 
rono frequenti i dèmoni e i riti funerarii), al disegno, negli 
etruschi meno fine, alla qualità meno buona dell'argilla e delle 
vernici, alla lingua delle inscrizioni. Come in altri tèmpi si 
esagerava, chiamando etruschi tutti i vasi antichi, oggi si esa- 
gera, credendo quasi tutti i vasi etruschi opera di artefici greci, o 
vasi greci importati in Etruria. È certo, per altro, che le 

Natali e Vitelli. — Storia dell'arte. 8 




Fig. 99. — L'Arringatore 
(Museo Etnisco di Firenze). 
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Fig. 100. — Tomba del Tricliqio, a Cometo. 



fabbriche attiche di ceramica cominciarono a prevalere sin 
dalla metà del sec. vi a. C, e che i loro prodotti si diffusero 
in Sicilia e neirEtruria. 
Più antichi de* vasi dipinti e proprii degli Etruschi sono i 

vasi di terra nera, o argilla 
affumicata, con rilievi im- 
pressi, e con la vernice di 
aspetto metallico, detti bùc- 
cheri, o perché, trovati a 
Chiusi, vaxi chiusini: forse imi- 
tazione dei vasi di metallo. 

Verso la metà del iii secolo 
di Roma, prende il sopravvento 
la figulina (argilla lavorata) 
campana, che, imitata dai 
Tarquinesi e dai Volterrani, 
prende il nome di etrusco- 
campana, 

Fig. 101. — Testa di citaredo _ * j»ì j * . 

(dalla Tomba del Citaredo a Corneto). Gran CCntrO Q industria CCra- 
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mica fu Arezzo, la Samo d* Italia; ma i bei vasi rossi aretini 
appartengono all'ultimo secolo della Repubblica e al primo 
dell'Impero romano. 

Non mancò genialità inventiva a gli Etruschi nelle arti indu- 
striali, tantoché i loro prodotti furono pregiati non poco dai 
Greci del tempo di Pericle: che gli Etruschi, paurosi della 




Fig. 102. — Vaso (Miibeo di Coineto\ 

morte, volevano circondarsi di cose belle e armoniose, che li 
distogliessero da' tristi pensieri, da' foschi presagi, e rendes- 
sero bella ai loro occhi la fuggevole vita. 

Abbiamo detto della ceramica e della toreutica. Degni di 
nota, fra i bronzi, gli specchi, dischi piatti, con manubrio, 
lisci e tersi da un lato, incisi o graffiti a punta dall'altro. Gli 
Etruschi furono eccellenti anche nei lavori di glittica. L'ore- 
ficeria (fig. 103) etrusca s'è conservata in certa guisa fino a noi 
nell'Appennino centrale, dove i vezzi d'oro e d'argento delle 
montanare rammentano la forma dei consimili oggetti etruschi. 
E troppo ci dilungheremmo, se volessimo parlare dei mobili 
delle monete dell'armi. 
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Fig. 103. — Oreficerìa etnisca (Museo Gregoriano, Roma). 
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Teste di terracotta, utensìli di bronzo, copie di pitture mu 
rali delle tombe, vasi etruschi e vasi greci trovati in Etruria 
si possono studiare nel Museo etrusco vaticano. Ma l'Italia à 
dovizia di musei etruschi: ne posseggono Bologna Firenze 
Perugia Cortona Chiusi Arezzo Volterra (1). 



III. 



L'arte italogreca — 1. GVItalogreci. — 2. L'architettura. 
3. La scultura e la pittura. 



1. — Chi vuol conoscere gl'incunaboli del Partenone, può 
studiare i templi della Sicilia e dell'Italia meridionale. É bene, 
per altro, rammentare che sin dal secolo viii s'erano stabi- 
lite nel mezzogiorno d'Italia colonie greche, le quali diedero 
al fiorente paese il nome di Magnagrecia. 

Non c'è nell'Europa tutta paese più fascinatore dell'Isola 
del Sole, odorosa di vigne e di fiori d'arancio e gloriosa di 
mitiche e storiche memorie. Tutti i popoli del Mediterraneo 
si sono fermati in quest'isola, che del Mediterraneo è la più 
grande e la più importante; la cui storia è gran parte della 
storia della civiltà europea. Nella 

... verde Trinacria Isola, in cui 
pascon del Sol, che tutto vede e ode, 
i nitidi montoni e i buoi lucenti, 

come si legge neirundecimo dell'Od/ssea; o nella, come Dante 
la chiama (Par., viii, 67-68), 

... bella Trinacria che caliga 
tra Pachino e Peloro..., 



(1) Notevole la collezione falisca del Museo Papa Giulio a Boma, 
ordinata dall' on. F. Bàrnabei e dall'arch. A. Cozza, contenente gli 
avanzi di Phalerium Argivum (Podiema Civitacastellana), che vanno 
dalPviii al III sec. a. C. Il popolo falisco, per quanto affine alVetrusco, 
fu veramente un popolo mi generis, distinto dagli altri ne' costumi 
ne' riti negl'istituti nelle produzioni dell'arte. 
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abbonda materia di studio al naturalista, di contemplazione 
all'artista, di meditazione al filosofo della storia. Il quale, mi- 
rando le mine di Segesta o di Selinunte, rivede i primi coloni 
greci approdati nell'isola; presso gli avanzi di Siracusa, o 
sotto i colonnati de* templi di Girgenti, patria d'Empedocle, 
ode lo strepito de' funesti combattimenti tra Greci e Punici; 




Fig. 104. — Tempio della Concordia (Girgenti). 

nel luogo della vecchia Enna (Castrogiovanni), ombilico della 
Trinacria, ridesta gli antichi Siculi (1), gl'indigeni dell'isola; 
a Palermo, a Monreale, a Cefalù ripensa a' Normanni. 

Non meno gloriosa fu la Magnagrecia, dove la natura felice 
e il governo federativo popolare dovè favorire lo svolgimento 
dell'arte, come favori lo svolgimento del pensiero speculativo 
nella duplice corrente della scuola italica di Pitagora e della 



(1) Gli avanzi della civiltà de' prischi Siculi, studiati scientifica- 
mente da P. Orsi dal 1891 in poi, sono stati riuniti nel Museo di 
Siracusa. 
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eleaiica di Parmenide. Disgraziatamente pochi sono i monu- 
menti italici noti della Magnagrecia. Auguriamoci che venga 
presto il tempo in cui, grazie al rinvenimento dei sepolti 
tesori artistici, si possa delineare una storia dell'arte neiritalia 
ellenica (1). 







Fig. 105. — Tempio della Concordia, a Girgenti. 



2. -- I templi siciliani sono di ordine dorico, costruiti di 
pietra calcare porosa e rivestiti di stucco colorato : 

templi che vider cento volte e cento 
riarder l'Etna spaventoso, e ancora 
pugnan con gli anni, e tra Tarena e Perba 
sorgon maestri ancor dell'arte antica. 

(I. Pindemonte, T Sepolcri). 

Siracusa, città celebre per florida civiltà, prima che Atene 
divenisse centro del greco incivilimento, va orgogliosa degli 
avanzi di tre templi: il Tempio di Diana, o di Apollo, e il 



(1) Si vedano il r. Museo di Taranto e i provinciali di Bari, Lecce, 
Potenza, Reggio di Calabria. 
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Tempio di Giove Olimpico, tutti e due degrinizii del vi sec. 
a. C, e il Tempio di Minerva, sul quale è costruita la sua 
Cattedrale. 

Magnifiche le ruine dei templi agrigentini, schierati su i 
colli degradanti da Girgenti al mare africano: il Tempio 




Fig. 106. — Tempio <li Castore e Polluce, a Girgenti. 

d'Ercole, della fine del vi sec. a. C. ; poi, del v sec, il Tempio di 
Giove, celebrato da Polibio e descritto da Diodoro, detto il 
Palazzo dei Giganti, il più grande dei templi siculi antichi; e 
tredici colonne del piccolo Tempio, o sacrario, di Giunone 
Lacinia; e il Tempio della Concordia (fìg. 104 e 105), de' primi 
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decennii del sec. v a. C, di cui restano trentaquattro colonne 
del portico esterno e i muri de la cella ; e da ultimo, della 
fine del sec. iv, quattro colonne del Tempio di Castore e Pol- 
luce (fig. 106). 

Dopo quelle di Agrigento, richiamano l'attenzione le ruine 
di un tempio, de' meglio conservati, della seconda metà del 
V sec, a Egesta o Segesta, città fondata, secondo la tradizione, 
da Enea. 




Fig. 107. — Tempio di Nettuno a Pesto. 

Ma le più importanti rovine, e forse le più grandiose d'Eu- 
ropa, sono quelle dei templi di Selinunte, città distrutta dai 
Cartaginesi nel 409 a. C; quattro su l'Acropoli, tre dei quali 
risalgono almeno alla prima metà del sec. vi; e tre altri a 
oriente. 

Le magnifiche rovine della lucana città di Pesto (l'antica 
Poseidonia, o « città di Nettuno »), ignote prima del 1745, fe- 
cero inventare un altro ordine architettonico, che fu chiamato 
pestano! Austero e grandioso come un tempio egizio, sorge 
in un gran prato di asfodeli il Tempio di Nettuno (fig. 107), il 
più bello del sec. v a. C, sopravvissuto pressoché intero alle 
ingiurie del tempo e degli uomini, avendo in piedi quasi tutte 
le colonne cosi interne come esterne; dimodoché, assai meglio 
dei templi siculi, dà adeguata idea del carattere dorico del- 
l'architettura italogreca. Ipetro come il Partenone, si eleva 
sopra tre giganteschi gradoni: è largo 25 metri, lungo 60; à sei 
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colonne ai lati corti e dodici ai lunghi. Ciò nonostante,esso 
sembra d'incomparabile maestosa grandezza. Il mirabile effetto 
prodotto da questo tempio resulta della massima semplicità. 
Presso il Tempio di Nettuno ce n'è un altro, detto la Basilica 
(fìg. 108), che risale al vi sec. a. C; e finalmente, posteriore 
a questo, ma anteriore al Tempio di Nettuno, il Tempio di 
Cerere o di Vesta. 




Fig. 108. - La Basilica di Pesto. 

Rammentiamo anche le rovine italogreche di Brindisi, di 
Taranto (avanzi del Tempio dorico di Nettuno), di Metaponto 
{quìndici colonne doriche, avanzo d'un tempio della prima 
metà del sec. v a. C), di Cotrone (alta colonna dorica, ultimo 
avanzo del Tempio di Hera Lacinia). Metaponto, Cotrone, Locri, 
Eraclea, Sibari: nomi vani senza soggetto, che stringono il 
cuore a chi attraversa la desolata regione, oggi infestata dalla 
malaria, che fu la Magnagrecia... 

Di poco momento sono i sepolcri della Sicilia e della 
Magnagrecia. Tuttavia notissime sono le tombe e le grotte di 
Cuma, una delle quali par corrisponda alla descrizione che 
Virgilio (Aen., vi, 43-4) fa della grotta della Sibilla. 

Gli avanzi dell'architettura profana sono meno numerosi. 
A Siracusa vedonsi le ruine, oltreché d'un anfiteatro, eviden- 
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temente romano, d*un teatro greco (fig. 109), del diametro di 
150 m., il più grandQ, si dice, del mondo ellenico, dopo quelli 
di Mileto e di Megalopoli. Opera greca è anche V Altare di 
Gerone II (fig. 110), lungo quasi 200 m., sul cui piano si crede 
fossero ogni anno sacrificati quattrocentocinquanta tori in 
memoria della cacciata del tiranno Trasibulo. Rovine di teatri 
anche a Segesta, Catania, Taormina, Agrigento, Selinunte, 




Fig. 109 — Teatro greco a Siracusa. 

opere tutte grecoromane. Esclusivamente romane sono le 
rovine di Solunto. 

L'architettura italogreca finì nel sec. v. I Cartaginesi, riu- 
sciti vincitori neirultima dècade di questo secolo, distrussero 
molte città, e uccisero la potenza della Grecia sicula. Poco 
prima le città greche della Campania e della Lucania (Cuma 
e Pesto) eran cadute in potere dèi Sanniti lucani, scesi dal- 
TAppennino. 

3. — Ad Eraclea Minòa furono scoperti monoliti,. sfingi co- 
lossali e un enorme dio guerriero: il che fa pensare che qual- 
cosa di vero ci sia nelle antiche leggende che dei Ciclopi tri - 
nacriì fanno insigni scultori e costruttori di fortezze. In somma 
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i Siculi primitivi non furono selvaggi e trogloditi : il paese de' 
truci giganti e de* tremendi mostri Scilla e Cariddi fu anche 
il paese della gentile Galatèa. 

Notissime sono le tre mètope provenienti da uno dei templi 
dell'Acropoli di Selinunte, e propriamente da quello creduto 




Fig 111. — Mètope di Selinunte (Perseo che uccide Medusa). 



d'Ercole (fìg. Ili, 112), ora nel Museo di Palermo. Risalgono 
forse alla prima metà del sec. vi, e rappresentano con figure 
piatte e tozze e con atteggiamenti stecchiti, ma non senza una 
certa rude energia, Perseo che taglia la testa a Medusa, Er- 
cole che porta su le spalle i Cèrcopi, e una quadriga. 

Altre opere si conservano ne' musei privati di Sicilia e in 
quello di Palermo, dove è stupendo un ariete, pieno di vita, 
e di eccellente modellatura. Nel Museo di Siracusa ammirasi 
un torso colossale di Ercole, non inferiore al Torso di Belve- 
dere; e la famosa Venere di Siracusa (^g. 113) (che taluni iden- 
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tiflcano con la Venere callipigia donata da Eliogabalo a' Sira- 
cusani), atteggiata quasi come la Medicea, ma panneggiata dal 
torso in giù quasi come la Venere di Milo. È da lèggere la 
stupenda pagina che inspirò al Maupassant questa Venere sira- 
cusana, che, pur derivando, come la Medicea e la Capitolina 




Fig. 



Mètope di Selinante (Una quadriga). 



(cfr. p. 84), dal tipo prassitelico, ci rappresenta una bellezza 
meno fredda e più voluttuosa. 

Gli scrittori latini ci parlano di molti illustri artisti fioriti 
nella Magnagrecia: ma ci mancano le opere; e delle poche da 
noi possedute, è discutibile la genuinità. Ricordammo, parlando 
deU*arte greca, Pitagora di Reggio: del quale Plinio (xxxiv, 8) 
racconta che, venuto a gara con Mirone, lo superò. L'azione 
di Pitagora si sente forse in quattro mètope del v sec, del 
Museo di Palermo, provenienti da uno de* templi orientali 
di Selinunte, e propriamente da quello creduto d'Hera, e 
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rappresentanti le nozze di Zeus ed Hera, Atteone trasformato in 
cervo da Artemide (fìg. 114), Ercole e un'amazzone, Pallade e 
un gigante. Bellissima opera probabilmente siceliota, pure del 
V sec, è il bassorilievo Afrodite che sorge dal mare, del 
Museo delle Terme a Roma (fìg. 115). Nomineremo a suo 

tempo (p. 172) Prassitele della 
Magnagrecia, capo a Roma di 
una scuola eclettica antiquaria, 
il massimo artista del i sec. a. C. 
La patria del mitico Perillo 
(Dante, //?/., xxvii,7-12) non ci 
dà che pochi bronzi. In com- 
penso, la Sicilia ci à fornito 
un gran numero di bellissime 
monete e di vasi, soprattutto 
di monete. Il Museo di Sira- 
cusa va superbo di monete 
d'argento, le più belle del 
mondo, i cui punzoni furono 
eseguiti, verso la fine delv sec, 
da KiMON e da Evainetos, che 
lavorarono per Dionisio l'an- 
tico. A giudizio di F. Lenor- 
mant, Evainetos è il più grande 
coniator di monete di tutti i 
tèmpi e di tutti i luoghi. L'in- 
dustria del bronzo, in vece, 
fiori più che altrove a Cuma. 
Vasi e monete ci vengono da 
tutta la Magnagrecia. Si può 
dire che nella bellezza delle 
monete Atene fu superata e 
preceduta dalla Sicilia e dalla Magnagrecia. Nomi d'artisti si 
leggono in alcuni vasi àpuli e lucani; nomi d'artisti nelle mo- 
nete italiote di Velia di Metaponto di Eraclea: il che fa cre- 
dere a G. Racioppi, storico della Lucania, che, se lo Stato 
permetteva a gli artefici d'improntar su le monete il loro 
nome, essi dovevano essere uomini liberi, e non già, come a 
Roma, schiavi. 

Diciamo alcunché della pittura. Nel Tempio di Hera Lacinia, 
a sei miglia da Cotrone, il santuario più famoso delle stirpi 
italiote, si ammiravano le opere di Zeusi di Eraclea, del quale 
parlammo, trattando della pittura greca. Non si sa se nacque 




Fig. 113. — Venere di Siracnsa 
. (Museo Civico di Siracasa). 
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in Eraclea di Lucania, o di Sicilia, o di Bitinia: ma molti lo 
credono d'Eraclea Lucana o d'Eraclea Sicula: tanto più che 
Plinio (xxxv, 9) lo dice discepolo di Demofilo d'Imera in Sicilia. 
Nella storia della pittura vascolare anno grande importanza 
prima Curaa, colonia calcidese, più tardi Taranto, Ruvo e 




Fig. 114. — Mètope di Sellnante (Diana che fa sbranale Atteone). 

altre città àpule. Pesto (patria del pittore Asteas), Posidonia 
e altre città lucane : allo stile attico, scadente, succede lo 
stile italico. 

Ne vasi italioti sono rappresentati soggetti morbidamente 
erotici, donne con ventagli, cassette e ombrelli, scene funebri, 
e di contro, com'era naturale nel paese delle pantomine e delle 
fabulae atellanae, scene burlesche e caricature. La pittura va- 
scolare non durò oltre il sec. in: con la conquista romana 
scomparve. 

Notevoli sono anche le pitture murali àpule e lucane, so- 
prattutto di Ruvo e di Pesto (Museo Nazionale di Napoli), 
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rappresentanti danze macabre, e guerrieri reduci dalla battaglia, 
pitture nelle quali la tecnica è greca, ma italico l'accento 
realistico de' vólti. 

Caduta Cunia in potere de' Sanniti, che fecero di Capua il 
loro centro, sorse un'arte locale, di cui abbiamo un saggio 




Fig. 115. — Nascita di Afrodite (Maseo delle Terme, Roma). 

nelle pitture tombali di Capua, assai simili alle pestane. Capua 
diventa l'intermediaria tra l'arte campana e Roma, mentre 
l'antico porto di Cuma, Puteoli (Pozzuoli) diventa il primo 
scalo d'importazione degli oggetti artistici dalla Siria e da 
Alessandria. « Cosi (dice lo Springer) la provincia campana fu 
chiamata a comunicare l'impulso greco all'Italia centrale e a 
Roma ». 

IV. 

L'arte romana. 

/ caratteri e i periodi storici della civiltà e dell'arte 
dei Romani, 

Come un pugno di audaci predoni fosse riescito a dar vita 
alla città imperatrice che a gli antichi parve, ed era, orbis 
compendium, orbis terrarum conciliabulum, t^« oèxou/uwjs ìmrofivì; 

Natali e Vitelli. — Storia dell'arte. 9 
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alla Città eterna, che fu alla testa dì due civiltà, e la cui mis- 
sione nel mondo non è ancora compiuta; alla Città santa, di 
cui parvero a Dante degne di riverenzia perfino le pietre che 
nelle mura sue stanno (Conv,, iv, 5), è un problema che i filo- 
sofi della storia non anno per anco risoluto. Che non è certo 
sufficiente la spiegazione unicamente naturalistica di Livio 
(v, 54): flumen opportunum, quo ex mediterraneis locis fruges 
deuehantur, quo maritimi commeatus accipiantur, mare vicinnm 
ad commoditates, nec expositum nimia propinquitatè ad pericula 
classium externarum, regionum Italiae medium, ad incrementum 
urbis natum unice locum. Dobbiamo accettare Tetimologia se- 
condo la quale il nome di Roma deriva da /Soj/a/j, la forza ? È 
dunque vero che il diritto è la forza? 

Checché ne sia, Roma nacque dalla fusione di elementi 
latini, sabini ed etruschi. Virgilio (Georg, , ii, 532-535) lo dice: 

Hanc olim veteres vitam ooluere Sabini: 
hanc Bemus, et frater: sic fortis Etruria crevit, 
scilicet et rerum facta est pulcherrima Boma, 
septemque una sibi muro circumdedit arces. 

Popolo essenzialmente assimilatore, il romano,- come più 
tardi fece sua l'arte greca, si appropriò in su gl'inizii non 
pochi riti dei Sabini, non poche dottrine, istituzioni sociali, 
abiti estetici, costumanze domestiche e civili degli Etruschi. 
« Cosi (a dire del Vannucci) tre popoli, varii di costume, d'in- 
gegno e di lingua, formano su i sette colli un novo com- 
posto. L'energia dei pastori del Lazio, l'austerità e la durezza 
sabina, la gentilezza etrusca, unite insieme, compongono un 
popolo nuovo, che prende nuovo nome e indole propria, e 
riesce la cosa più singolare del mondo; un popolo, il cui 
distintivo sarà una mirabile forza, la virile forza e la ferma 
costanza delle genti latine e sabine; perché, quantunque 
l'elemento etrusco apparisca potente, non può fare a Roma 
l'Etruria, né soverchiare il genio latino e romano». 

L'Omero di popolo siffatto sono le XII Tavole, il poema 
drammatico serioso di G. B. Vico. Mentre intendeva alle guerre 
di conquista, esso combatteva una lotta assai più feconda, la 
lotta fra patrizii e plebei per l'eguaglianza dei diritti. Diciamo 
ben più feconda, che, a giudizio del Machiavelli (Discorsi, i, 4), 
cagione della potenza romana non tanto furono la buona for- 
tuna e la virtù militare, quanto / tumulti intra i Nobili e la 
Plebe, prima cagione di tenere libera Roma, Le guerre esterne 
e le lotte per l'ordinamento interno : ecco tutta la storia ro- 
mana di cinque secoli. I Romani furono un popolo di agri- 
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coltori, che divennero strenui guerrieri e scaltri politici, 
sapienti legislatori. In essi prevalse, in somma, su le altre 
potenze spirituali, su l'affetto, su Tintelletto, su la fantasia, 
l'energia della volontà : onde lo Hegel disse che, se in Oriente 
a sentire e in Grecia a pensare, a Roma l'uomo cominciò a 
volere. Di qui la grandezza dell'anima, la gravitas, che rese 
possibile a' Romani l'unificazione e l'ordinamento del mondo 
antico. 

L'estetica a Roma fu tutt'una cosa con l'etica: l'estetico 
romano è il filosofo pratico Cicerone, che nel primo del De 
Offlciis parla a lungo (27-42) del decoro, che è la forma del bello 
morale. E Virgilio, nel sesto dell'Eneide (847-853), ci dice, per 
bocca d'Anchise, la natura e l'officio del popolo romano: 

Excudent alii spirantia mollius aera 
(cedo equidem), vivos duoent de mannore voltus, 
orabont causas melius, caelique meatus 
describent radio et surgentia sidera dicent: 
tu regere imperio popuios, Bomane, memento 
(haec tibi erunt artes) pacique imponere morem, 
parcere subjectis et debellare superbos. 

Non ci deve perciò far maraviglia il fatto che, mentre in 
Grecia era vietato a gli schiavi esercitare la pittura e la scul- 
tura, queste nobili arti erano dai Romani ritenute indegne di 
cittadini. Questo popolo che, per una curiosa contraddizione 
storica, attivo com'era, odiò il lavoro, non annoverò le arti 
del disegno, tranne l'architettura, fra le arti liberali; onde 
Plutarco, greco, ma romano d'idee, ebbe parole disdegnose 
per Fidia e Policleto I E Varrone solo l'architettura militare 
considerò degna di completar l'educazione di un romano, e 
Seneca, nel trattato Delle sette arti liberali, scrisse: « Le arti 
son dette liberali, perché convengono all'uomo libero ; ma ve 
n'è una sola che sia veramente liberale, e renda liberi, cioè 
lo studio della saggezza, il quale è alto forte e magnanimo ; 
le altre sono basse e puerili ». E più giù : « Io non posso met- 
tere nel novero delle arti liberali la pittura e la statuaria e le 
arti ministre di lussuria ». 

Gli architetti, o, come i Romani li chiamavano, magistri, 
machinatores, mechanici, geometrae, se romani, non erano (ci 
fa sapere C. Promis), come in Grecia, artisti, ma pubblici 
uffiziali esercitanti l'architettura militare. Essi, perché militari, 
erano cittadini ; mentre i greci che esercitavano in Roma l'ar- 
chitettura civile, erano servi, liberti e clienti. Si sa che a 
Roma cittadino, cioè uomo libero, il solo milite poteva essere ; 
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e cittadino era l'architetto militare. Epperò, quantunque gli 
architetti civili fossero servi, l'architettura, perché esercitata 
anche da liberi, vale a dire dagli architetti militari, fu con- 
siderata tra le arti liberali. 

Con tutto ciò, vorremo anche noi dire, com'è stato ripetuto 
sino alla sazietà, anche da italiani ricalcanti le orme del Mom- 
msen, che Roma non conobbe arte sino* alla conquista della 
Grecia? Forse questa Roma, che il buon mondo feo, fu barbara 
per cinque secoli? 

Salve, dea Boma! Chi disconósoeti, 
cerchiato ha il senno di fredda tenebra, 
e a lui nel reo cuore germoglia 
torpida la selva di barbarie. 

(G. Carducci, XeWannucUe della fondazione di Roma), 

Roma ebbe l'arte propria d'un popolo guerresco; non potè 
aver quella propria d'un popolo, come il greco e l'italogreco, 
marinaresco. 

Di grandi edifìzii religiosi e civili si arricchì l'Urbe sin dal 
tempo dei re. Anco Marzio costruì il Carcere Tulliano o Afa- 
merlino (del quale fa una splendida descrizione Sallustio nel 
cap. LV della Calilinaria). Servio Tullio raccolse in nova cerchia 
di mura (VAgger Servianus [fig. 116], di cui si vedono ancora 
gli avanzi tra il Viminale e l'Esquilino) la città quadrata, che 
dall'unico Palatino s'era allargata su i sette colli. Sotto i due 
Tarquinii sarebbe stata costruita da ingegneri e operaj chia- 
mati dall'Etruria la Cloaca Massima, della quale il miglior elogio 
che si possa fare, è che serve ancora al fme a cui fu allora 
ordinata; e fu inalzato il Tempio di Giove Capitolino, il più 
antico de' grandi edifizii sacri di Roma. L'arte romana delle 
origini è, in somma, arte etrusca. 

Ma, spariti gli Etruschi, i Romani ne continuarono l'arte e 
costruirono, anteriormente alla conquista greca, templi, vie, 
ponti, cloache, acquedotti, fòri, curie, basiliche, anfiteatri, 
sepolcreti, e va' dicendo. La tuscanica era, pe' Romani, l'arte 
nazionale; e dal sentimento nazionale non poco fu ostacolata 
l'introduzione dell'arte greca. Quando la conquista ellenica 
chiamò a Roma gli artisti greci, i Romani se ne valsero come 
di valenti operaj, ad essi affidarono la esecuzione de' lavori, 
prescrivendo il sistema di costruzione, imponendo i proprii 
abiti estetici, per non svisare lo stile artistico romano, cònsono 
al carattere nazionale. 

L'arte, a Roma, fu onorata solo in quanto manifestazione di 
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ricchezza e di potenza politica (imperium), decoro della patria, 
glorificazione dello Stato. 

Si pensi alla trasformazione de' miti ariani a Roma. La reli- 
gione romana non consiste, come la greca, in un politeismo 
principalmente naturalistico, ma si conforma ai fini dello Stato 
e a* bisogni della vita civile. La scarsa fantasia mitopeica ro- 
mana non cava fuori gli dèi dalle forme naturali, ma dalle 
condizioni sociali, dalle idee morali, dalle contingenze della 
vita pratica, come a dire la guerra la pace l'annona la moneta 
la proprietà delle terre, e la fede la virtù la pudicìzia, e la 
medicina, e la igiene la febbre il parto; crea, in somma, una 
religione politica e morale. Zeus diventa Giove Statore, imper- 
sonante l'idea dello Stato romano; Atena diventa Minerva, la 
dea della sapienza politica; Hera diventa Giunone, la dea del 
matrimonio; Hermete diventa Mercurio (da merx). Persino 
Venere, come pensò il Vico (Scienza Nuova, 1. v, e. vii), è il 
principio della bellezza civile; e Lucrezio la invoca progeni- 
trice del popolo legislatore. Per Seneca le tre Grazie non signi- 
ficano altro che il dare, il ricevere e il rendere i benefizili 
Divinità essenzialmente romana è Vesta, la dea del focolare 
domestico: e la famiglia fu a Roma (non diciamo nella Roma 
dei frolli e perversi imperatori) il cardine della società, il 
fondamento dell'ordine civile. 

Gli Egizii, essenzialmente religiosi, vollero costruire monu- 
menti eterni; i Greci, essenzialmente artisti, mirarono alla 
perfezione estetica; i Romani, essenzialmente politici, subor- 
dinarono la bellezza all'utile, il perfetto al grandioso e al mae- 
stoso. I Greci di grazia e di bellezza, i Romani furono maestri 
al mondo di sapienza civile, e le savie leggi e l'idioma sonoro 
diffusero e imposero con la forza: di che sono anc'oggi visi- 
bili segni le mura e gli archi e le colonne e i simulacri in tutti 
i paesi che videro le romane aquile affisare il sole. Rimirando tali 
opere, si pensa che, se i barbari antichi e moderni le avessero 
rispettate, il tempo ce le avrebbe serbate intatte e buone ancora 
all'uso per cui le crearono que' nostri gloriosi progenitori. 

Volfango Goethe, tutto pieno di ammirazione per gli avanzi 
della romana architettura, scriveva in una lettera da Terni 
del 27 ottobre 1786: « L'architettura dell'antichità è quasi una 
seconda natura, la quale corrisponde agli usi civili; e da quelli 
ripetono la loro origine l'anfiteatro, il tempio, l'acquedotto. 
Comprendo ora come avessi ragione nell'odiare tutti gli ar- 
bitrii, i capricci, il nulla per il nulla, la profusione di ornati 
meschini, e simili cose. Tutto ciò non à vita, è morto dalla 
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nascita, imperocché tutto quanto non à esistenza propria, non 
à vita, non può né essere né diventare grande ». E altrove: 
« Quegli uomini lavoravano per Teternità ». 

In tre grandi periodi possiamo dividere la storia dell'arte 
dei Romani; il primo dei quali va dai primordìi alla conquista 
della Grecia (146 a. C); il secondo, dalla conquista della Grecia 
al principio del iii secolo dell'era nostra; il terzo, dal prin- 
cipio del III secolo alla metà del v. 

Sino alla fine del iii secolo di Roma lo stile tuscanico fu 
considerato nazionale; si sviluppò lentamente un'arte latina 
con infiltrazioni etrusche e campane. Ma già verso la fine di 
quel secolo l'antica rusticità latina, la ferrea disciplina, la 
semplicità patriarcale cominciano a dissolversi, per effetto 
delle vittorie e della cresciuta ricchezza. Dopo la seconda 
guerra punica, Roma, trascinata alla conquista mediterranea, 
sta per inaugurare la civiltà commerciale e bancaria. Invec- 
chiano le tradizioni care al patriziato e alla parte retriva : si va 
decomponendo la vecchia aristocrazia, sorge una borghesia 
(il nome è moderno, ma la cosa è antica : però che gli uomini, 
a dire del Vico, con perpetuità operando a un modo, escono 
nelle medesime cose) avida di arricchire e di godere, e vaga 
degli allettamenti della cultura greca. 

Avendo i Romani già conquistata, nel v secolo di Roma, la 
Magnagrecia e, nel principio del vi, la Sicilia, una gran quantità 
di opere d'arte italogreche, statue quadri vasi gemme, erano 
state trasportate a Roma, ove se n'erano adornate le case e 
le ville. L'arte italogreca s'era disposata alla sapienza pratica 
romana, dando origine a una nova civiltà. Ora, con la presa 
di Corinto, avveniva ciò che disse Orazio (Ep., ii, 1, 156): 

Graecia capta ferum victorem oepit, ed artes 
intulit agresti Latio. 

Gli artisti di Rodi, di Pergamo e d'altre città asiatiche accor- 
revano a Roma, divenuta sede della cultura ellenistica. 

Due fatti contribuirono, nel vi secolo, a mutar le condizioni 
della vita romana: l'allargamento delle conquiste e il conse- 
guente cosmopolitismo, che si sostituiva al vieto e gretto pa- 
triotiismOy e la cultura ellenica, che ormai soggiogava gl'in- 
gegni. Pur troppo il massimo fiorimento delle arti e delle 
lettere a Roma è contemporaneo allo scadimento de' costumi 
e alla trasformazione della Repubblica in Impero: quando 
delle libertà repubblicane non restò neppur l'ombra ; e appena 
la memoria si serbò delle feconde lotte civili; e la plebe fu 
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avida solo di spassi e di largizioni ; e l'interesse e le più sel- 
vagge passioni e Tipocrisia e l'adulazione presero il posto 
dell'amor patrio, della dignità morale, della sincerità degli avi. 
In tali circostanze, l'arte non poteva non essere, nella conte- 
nenza, bassamente cortigiana; ma eccellente fu nella forma, 
toccando l'apogèo ne' primi due secoli dell'Impero, massime 
al tempo di Trajano e di Adriano, quando le opere romane si 
diffusero in tutte le terre soggette a Roma: nella Gallia e nella 
Britannia come nelle regioni renane e danubiane, nell'Asia 
come nell'Africa romana. 

Ma il tempo d'Adriano e degli Antonini fu per le arti (dice 
il Winckelmann) ciò che suol essere in una malattia mortale 
quell'apparente miglioramento che precede la morte. 

Dal principio del in secolo alla metà del v, quando s'ap- 
pressano i gotici brandi 

a spezzar le romane inclite mura, 
e i nostri dolci capi inaridiscono sotto 

il calpestìo de' barbari cavalli, 

l'arte va sempre più scadendo. Ma nel mistero delle catacombe 
si rifugia repressa e derisa, e vi germina rigogliosa, la spe- 
ranza degli umili e degl'incorrotti, l'idea del rinnovamento e 
della redenzione. 

V. 

1. L'architettura romana, — 2. / templi e i sepolcri, 

1. — Gli ordini architettonici usati dai Romani sono i tre greci, 
il dorico, lo Jonico, il corinzio, ai quali i trattatisti aggiungono 
il tuscanico, o etrusco, che, per altro, deriva dal dorico, e il 
composito, che deriva dal corinzio. Con tutto ciò, gli ordini 
greci furono modificati secondo il loro carattere nazionale da' 
Romani, i quali usarono soprattutto il corinzio, meglio dell! 
altri rispondente alla loro indole amica del fasto e desiderosa 
d'attestare potenza e ricchezza. Come l'ordine dorico rappre- 
senta l'anima serena dell'Eliade, cosi il composito (fig. 117), che 
alle volute joniche unisce le foglie d'acanto corinzie, rappresenta 
la combattiva e superba anima romana. Elemento propria- 
mente romano è anche il piedestallo, sostituito al greco stilo- 
bate; sostituzione non bella, che toglie alla colonna maestà 
e forza, alterandone la destinazione, che è quella di sostenere, 
e non già di essere sostenuta. Di più la colonna, combinan- 
dosi con l'arco, cessa d'essere parte organica dell'edifizio. 
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Neirarchitettura dell'Oriente, della Grecia, della Sicilia e 
della Magnagrecia abbiamo ammirato la solennità della linea 
orizzontale; qui ammireremo la maestà della curva; al sen- 
timento della quiete vedremo succedere quello del moto; al 
desiderio del semplice quello del lussuoso, del sontuoso. La 
linea orizzontale, significando l'infinito, suscita l'idea del su- 
blime; la linea curva, 
l'idea del determi- 
nato, del preciso, del 
concreto, quand'an- 
che del maestoso e 
del grandioso. Dice 
il Promis che « i Ro- 
mani, popolo per 
eccellenza conqui- 
statore, legislatore e 
amministratore, non 
cercarono il bello, 
ma nella grandezza 
soda e regolare dei 
loro edifizii, invo- 
lontariamente , m a 
potentissimamente , 
impressero l'idea 
dell'ordine, della 
maestà, del decoro, 
precipue qualità del 
cittadino romano, e 

tutte sue proprie». In oltre, popolo pratico, i Romani, oltreché 
al grandioso, mirarono al comodo e all'utile, badando all'uso 
al quale gli edifizii erano destinati, usufruttuando ogni spazio, 
osservando le prescrizioni e le precauzioni dell'igiene. 

L'architettura romana ama le costruzioni ad archi, vòlte e 
cupole: tutti elementi caldèi, che, pel tramite degli Etruschi, 
furono ereditati dai Roni^ni, i quali diedero alle vòlte un'an- 
datura libera e svelta, un'impronta nazionale, costruttiva in- 
sieme e decorativa. L'arco e la vòlta resero possibile « lo svi- 
luppo delle grandi proporzioni, negate (scrive il Gentile) dalle 
leggi statiche e per limitazione di materiali alla disposizione 
orizzontale degli edifizii greci »: ne nacquero nuove forme 
architettoniche, proprie della vita romana, come i grandi 
acquedotti, i monumenti onorarli e trionfali, le terme, i ponti. 
Osserva Frontino, ingegnere dell'imperatore Nerva, enunie- 




Fig. 117. — Capitello Composito 
(Maseo Nazionale, Napoli). 
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rando, nel suo trattato De aquaeductibus, gli acquedotti romani, 
che dinanzi a opere di tanta mole e di tanta utilità pèrdono 
pregio le piramidi egiziane e le opere più famose della Grecia. 
Gli architetti romani non si peritarono, imitati in ciò dagli 
architetti moderni, dal Brunellesco dall'Alberti da Bramante 
dal Palladio, di sovrapporre gli ordini, facendo più serie di 




Fig. 118. — Tempio della Fortuna virile. 

colonne con trabeazione, specialmente per ornare esterna- 
mente teatri ed altri edifizii pubblici. 

A tre l'architetto Melani riduce i caratteri essenziali dell'ar- 
chitettura romana: l'uso degli archi e delle vòlte e delle cupole; 
la sovrapposizione degli ordini ; la maestosa grandiosità delle 
masse. # 

Come si disse, i primi architetti a Roma furono etruschi: 
talché, prima delle grandi costruzioni di granito e di marmo, 
Roma ebbe, come l'Etruria, edifizii di legno e di terracotta. 
Ma conviene distinguere l'architettura sacra dalla civile, prin- 
cipalmente termale e palazìale. La prima seguì la tradizione 
italogreca, etrusca, greca; la seconda, fondata su le vòlte e su 
la loro combinazione, stabilità ed equilibrio, si manifestò 
essenzialmente romana. 
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2. — La disposizione data a' templi romani è simile a quella 
de' templi etruschi. Opera di artisti etruschi fu il grande 
Tempio di Giove Capitolino, fondato da Tarquinio il Superbo, 
e riedificato da Domiziano. Si accostavano a' templi etruschi 
primitivi il Tempio della Fortuna virile (fig. 118), oggi Santa 
Maria Egiziaca, costruito certamente ne* tèmpi più floridi della 
Repubblica, uno de* pochi ne' quali sia usato l'ordine jonico; 




Fig. Ila. — Il Pantheon. 

e il Tempio della Concordia, che sorgeva nel Fòro Romano; 
edificato nel 366 a. C. da Camillo come pegno della ristabilita 
concordia fra patrizii e plebei, e ricostruito da Tiberio. 

Cari a' Romani, come già a gli Etruschi, furono i templi 
circolari o rotondi in pianta; dei quali bisogna distinguere 
tre specie: il monoptero, che è un semplice colonnato circo- 
lare sorreggente una trabeazione anch'essa circolare, su cui 
posava il tetto a forma di cupola ; il periptero, formato per lo 
più da un colonnato che girava a porticato intorno a una cella 
rotonda sormontata dalla cupola (esempio, il Tempio di Vesta 
[fig. 87] a Tivoli, di cui parliamo a pag. 103); e la cosiddetta 
rotonda, cioè un corpo d'edifìzio circolare, avanti al quale 
sporge un atrio, o prònao, quadrato in pianta. 

Delle rotonde la più celebre, e insieme il più bello e il meglio 
conservato dei monumenti romani, è il Pantheon (fig. 119 e 120), 
opera dell'architetto Valerio Ostiense, la cui fondazione risale 
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all'anno 27 a. C. Il Pantheon consta di due parti distinte, T una 
tutta romana, l'altra greca ; la rotonda e il portico, o prònao 
rettangolare: il che pare a taluno, ma non già a chi abbia 
occhio artistico, e non sia sviato da pregiudizii teorici, disar- 
monico accozzamento. L'interno della rotonda è animato da 
grandi vani, dinanzi ai quali sorgono colonne di ordine co- 
rinzio, sostenenti un cornicione, al quale sovrasta un àttico. 




Fig. 120. — Portdco del Pantheon. 

SU la cui cimasa gira la cupola a vòlta semisferica, scoperta 
nella parte superiore, e di altezza pari a quella del corpo del- 
l'edifizio. È nota la storia gloriosa di questo tempio, che, consa- 
crato da Marco Vipsanio Agrippa, genero d'Augusto, alle divi- 
nità della stirpe Julia, a Marte a Venere al divo Julo, fu detto 
il Pantheon. Distrutto dalla fólgore sotto Trajano, fu riedifi- 
cato, tra '1 120 e *1 124, da Adriano, e si può considerare come 
il più insigne dei monumenti eretti dall'imperatore architetto. 
Consacrato nel 609 al culto cristiano (5. Maria ad Martyres), 
divenne poi S. Maria della Rotonda ; accolse le spoglie di Raf- 
faello, di Perin del Vaga, di Giovanni da Udine, di Annibale 
Caracci: vi dormono oggi il sonno eterno i re della nova 
Italia. Dell'edifìzio primitivo non resta che il portico; la ro- 
tonda, con la sua vòlta, è opera d'Adriano. Questo edifìzio 
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(scrive il Reinach) e segna la instaurazione definitiva d'un 
modo di costruire il cui sviluppo doveva produrre Tarte 
bisantina, l'architettura romanica e, sino a un certo segno, 
la gotica ». 

Opera splendida di Adriano (121-135) è pure il Tempio di 
Venere e Roma o Templus Urbis (fig. 121), nel quale troviamo 
l'applicazione della vòlta alle celle templari, onde fu possi- 
bile dare a gli edifìzii una copertura grandiosamente monu- 
mentale. Sorge questo tempio a pie' del Palatino. Ce ne restano 




Fig. 121. — Avanzi del Tempio di Venere e Roma. 

frammenti di colonne e sufficienti indizi! per formarci un'idea 
della sua pianta e de le celle, in cui scorgonsi tuttora i luoghi 
ove sorgevano le statue delle dee alle quali il tempio era sacro: 
Venere, madre di Enea, e Roma, pel costui tramite, di Venere 
nepote. E l'architettura a vòlta continuò a svolgersi anche ne' 
più tristi giorni dello scadimento. La Basilica di Costantino 
(fig. 122), eretta dopo il 305, con le sue tre vòlte colossali, inspirò 
gli architetti del Rinascimento: è noto che l'intenzione di 
Bramante nel primo disegno di 5. Pietro fu inalzare il Pan- 
theon su la Basilica di Costantino. 

Le vestigia del templi di Pompei sono singolarmente nota- 
bili, perché, per effetto delle prossime influenze elleniche, vi 
domina l'ordine dorico. Colossali, più che grandiosi, e quasi 
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barocchi, i templi di Palmyra e di Eliopoli (Baalbek) (fig. 123 
e 124) nella Siria (ridotta a provincia romana da Trajano 
nel 105), la cui ornamentazione lussureggiante non fu senza 
efficacia su gl'inizii dell'arte bisantina. 

I monumenti funebri (monumento, da monere, ricordare) so- 
migliano, in origine, a gli etruschi: com'è il sepolcro detto 
volgarmente degli Orazii e dei Curiazii, ad Albano. 




Fig. 122. — Basilica di Costantiuo. 

Come per gli Etruschi, anche pe' Romani, il sepolcro era 
una casa, dove il defunto viveva vita migliore: onde mette- 
vano entro le tombe armi ai guerrieri ; alle donne il mundus 
muliebris, specchi pettini aghi; i balocchi a' fanciulli: a tutti, 
mobili vesti cibi. Non conoscevano i Romani il grido dei- 
V Ecclesiaste : Vanitas vanitatum! E seguitavano a essere uo- 
mini, vale a dire esseri vani, anche nel sepolcro I 

La Via Appia, entro e fuori la città, è a Roma quello che 
a Pompei la Via delle Tombe. Rammenteremo il Sepolcro degli 
Scipioni; e il singolare Co/u/nòarzum dei liberti di Livia, moglie 
d'Augusto, che consta di parecchie camere, nelle cui pareti 
s'aprono grandi nicchie con sette file di fóri (entro i quali son 
riposte urne cinerarie), in modo da dar l'immagine d'una 
colombaja. 

Ampio e ricco è il Sepolcro di Cecilia Metella (fig. 125), sor- 
gente in forma cilindrica su grandioso imbasamento quadrato 
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Fig. 125. — Tomba di Cecilia Metella. 




Fig. 126. — Piramide di Cajo Cestio. 
Natali e Vitelli. — Storia dell'arte. 
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di pietra, e costrutto di filari di pietre diligentemente squa- 
drate. Fu eretto da Crasso per chiudervi le ossa di sua moglie^ 
figlia di Quinto Cecilio Metello, console dì Roma (69 a. C.)- L.^ 
tomba di Cajo Cestio (fuori Porta San Paolo), dell'età di Au- 
gusto, è imitazione delle piramidi egizie (fìg. 126). 
Ma i sepolcri più fastosi furono i mausolei, di cui resta 

esempio nella 

superba mole 
che fé' Adriano alPonda tiberina 

(Ariosto, 0. jP., XXIX, 83), 




Fig. 127. — Mole Adriana. 

e nel Mausolèo d'Augusto, che le sta di faccia, su l'opposta 
riva del Tevere. La Mole Adriana (più tardi Castel S. Angelo) 
(fìg. 127), di cui fu architetto, pare, lo stesso imperatore, è una 
colossale rotonda, che fu rivestita di marmo parlo, riccamente 
decorata, e ornata di parecchie statue, tra le quali, in cima 
quella d'Adriano. É congiunta alla città dal Pons Aelius (più tardi 
Ponte S. Angelo), il più bello de' ponti romani. Le decorazioni 
sono scomparse : ma la costruzione serba la sua ciclopica robu- 
stezza. L'interno del Mausolèo d'Augusto (fìg. 128) è stato di re- 
cente trasformato in Sala de' concerti, magnifìca ampia e sonora. 
I due imperatori che a sé e alle proprie famìglie fecero ergere 
i due più superbi mausolèi di Roma, furono i più grandi 
costruttori che Roma abbia mai avuti. 



Digitized by VjOOQ IC 



- 147 — 

Augusto, chiamato da Livio templorum omnium conditor ac 
restitutore effettuò il sogno di Cesare, troncato dai fatali idi 
di marzo, di trasformare la città, ancora soggetta alle tradi- 
zioni etrusche, nella metropoli del mondo ; lasciò di marmo 
candido e adorno la città che era costruita di mattoni (1). 
Ricostruì la Basilica 
Giulia (fig. 129), inal- 
zata da Cesare per 
allargare il Fòro ro- 
mano; a questo diede 
la disposizione defi- 
nitiva ; eresse non 
meno di sedici tem- 
. pli ; edificò il Fòro 
di Augusto ; fece fab- 
bricare in Campo 
Marzio il Portico 
d'Ottavia sua sorella 
e il Teatro di Mar- 
cello suo nepote; fece 
sorgere sul Palatino 
la magnifica Domus 
Augustana, 

Anima greca in 
romana toga, archi- 
tetto egli stesso, 
Adriano, non con- 
tento d'aver edificato 
il Tempio di Venere 

e Roma (pel quale condannò a morte l'architetto greco Apol- 
LODORO, che aveva censurato il suo disegno), e la Villa a 
Tivoli, e la Mòle Adriana, e il Tempio di Nettuno (l'odierna 
Borsa, in Piazza di Pietra), viaggiò, accompagnato da una 
schiera d'artisti, per ogni provincia dello Impero, soggiornando 
nelle città principali, che restaurò e adornò di novi edifìzii: 
onde Eutropio lo salutò architetto del mondo. Molte città 




m^ 



Fig. 128. — Mausolèo d'Augusto. 



(1) Veramente anche i più grandi edifizii dell'Impero furono co- 
stratti di mattoni, e soltanto rivestiti di marmo. Piacquero a' Ro- 
mani il marmo parto e il pentelicoy ma soprattutto il lunense (di Car- 
rara), che si cominciò a cavare ai tèmpi d'Augusto. Poi si preferirono 
i marmi variopinti e i porfidi, come il giallo antico di ]Numidia, il 
cipollino della Frigia, il nero arabico d'Egitto, il pavonazzetto della Frigia, 
il verde antico di Coptos, il porfido rosso d'Egitto, il granito di Ger- 
mania e d'Egitto. 
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deirimpero, compreso un quartiere d'Atene, presero il nome 
di Adrianopoli. In Egitto, dopo aver indiato il suo favorito 
Antinoo, miseramente annegatosi nel Nilo, eresse in suo onore 
una città intera, Antinoopoli. Il mondo (a giudizio del Lucas) 
mai più non vide una si grande alacrità di costruzioni. 



VI. 

L'architettura romana civile. 

L'architettura romana è originale soprattutto negli edifìzii 
civili: acquedotti, strade, ponti, porte di città, basiliche, 
archi, terme, circhi, anfiteatri, portici, palazzi, ville. Lo studio 
delle quali forme tutte è utilissimo a chi voglia conoscere da 
vicino la vita pubblica e privata dei Romani. 

Cominciamo dalle case. Generalmente, la Casa di Pansa, a 
Pompei, è considerata come il tipo dell'abitazione delle fami- 
glie romane agiate : non dell'abitazione primitiva, s'intende, 
che consisteva nelle stanze attornianti l'atrio, ma dell'abita- 
zione pervenuta al suo completo sviluppo. 

Quando Pozzuoli, al cominciare del ii secolo, divenne il tra- 
mite d'influenza alessandrina in Italia, la bellicosa e opulenta 
città dei Sanniti si trasformò in città ellenistica; e, divenuta, 
per opera di Siila, dopo la guerra sociale, colonia romana 
(80 a. C), fu il ritrovo favorito dei Romani, che venivano a 
cercare nella città sacra alla gioja e al piacere (la Venus Phy- 
sica era la patrona di Pompei) l'oblio delle cure dello Stato. 
Com'è noto, nel 79 d. C, una tremenda eruzione del Vesuvio 
sotterrò le due floride città campane Ercolano e Pompei, che 
restarono ignote sino a' tèmpi di Carlo I di Borbone, Erco- 
lano sino al 1738 (1), Pompei sino al 1748. Il Sannazzaro parla 



(1) La scoperta di Ercolano fu fatta nel 1788 dalParcheologo Mar- 
cello Venuti, autore delle Antichità Ercolanensi: ma poco di essa fu 
disseppellito, « trovandosi coperta di basalto massiccio e della bella 
città di Resina; cosicché bisognerebbe abbattere questa vivente per 
mettere in luce Paltra già morta » (Colletta, Storia del reame di Na- 
poli ^ I, 52). Sembra peraltro che sopra una buona metà della città 
antica non posino case né palazzi, ma soltanto vigne e agrumeti, e 
che questa metà si possa agevolmente scavare : e già da qualche 
tempo si parla di riprendere gli scavi. Ercolano, dice il '^aldstein, è 
la sola città antica che ci prometta la rivelazione di tutta la vita an- 
tica j è quella che ci promette il maggior numero d^oggetti e d^opere 
preziose. Basti pensare che un'unica villa esumata a Ercolano nel 
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di Pompei néìV Arcadia (prosa xii), come se si trovasse a con- 
templarla: poetica finzione, perché allora nessuna parte di 
Pompei era disotterrata. Nel 1748 cominciarono gli scavi, ri- 
masti sovente interrotti, o proseguiti senza metodo, col solo 
intento di rinvenire la maggior copia possibile di antichi og- 
getti, finché Giuseppe Fiorelli, dopo il 1860, riusci a scavar la 
città, in modo da darci una compiuta idea d*una città romana 
di provincia, quale doveva essere nelFanno 79 dell'era vol- 
gare, quando gli abitanti non dovevano superare i dodicimila, 
compresi gli Alessandrini, giuntivi neirultimo secolo prece- 
dente rimpero. Gli oggetti le statue le più belle pitture mu- 
rali scoperte a Pompei furon trasportate nel Museo Nazionale 
di Napoli: soltanto nella Casa dei Vetti, scoperta nel 1894 e 
95, tutto fu lasciato e rimesso al suo posto. Gli scavi che si 
stanno facendo mentre scriviamo, e che ci promettono nuove 
grandi sorprese, è sperabile che giovino a ricomporre l'im- 
magine della vita del passato, più che ad arricchir musei, 
cimiteri dell'arte. 

Pompei (fìg. 130) dunque ci rivela la vita di provincia, la 
fisionomìa delle città dove i Romani dell'età imperiale anda-- 
vano a villeggiare : vita che altrimenti ignoreremmo, difettando 
le fonti letterarie, abbondantissime invece per la conoscenza 
della vita dell'Urbe : si pensi a Cicerone a Plauto ad Orazio a 
Giovenale. 

La casa dell'edile Pausa (fìg. 131 e 132), una delle meglio con- 
servate, presenta su la via principale una porta ornata di pro- 
pilèo corinzio, e fiancheggiata da tre botteghe, o tabernae, per 
parte. Pel vestibolo si entra neìVatrio o cavedio (1) quadrato, 
nel centro del quale si trova Vimpluvium (spazio ribassato, 
che riceveva le acque e le mandava alla cisterna), corrispon- 
dente all'apertura del tetto (compluvium). Su i lati longitudi- 
nali dell'atrio son disposti otto cubicoli, o camere, quattro per 
lato, e due ale^ o sale interamente aperte, ove si serbavano 



sec. xYiii diede più bronzi antichi originali e antichi manoscritti, che 
gli scavi di Atene o di Boma, di Olimpia o di Delfo, di Alessandria 
o di Pergamo. E^ da sperare che nelle ricche ville ercolanensi si pos- 
sano scoprire intere biblioteche : cosa che non fu possibile a Pompei, 
né ad Ostia (l'antica città marinara romana, repabblicana e imperiale, 
testé tornata alla luce del sole), città essenzialmente commerciali. 
Sarebbe questa una delle più grandi conquiste del mondo civile: la 
conquista delParte e del pensiero greco: che Erodano, colonia greca, 
e poi soggiorno prediletto dei dotti romani grecheggianti, serbò le 
tradizioni elleniche, dovette essere il refugio tranquillo dell'arte e 
della letteratura greca. 
(1) Oavum aedium: la parte vota della casa. 
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le immagini degli avi. Nel lato di fronte all'ingresso, il ta- 
blinum, . sala distinta dalle altre, studio del padrone o archivio 
di casa; a lato al tablino, il triclinium, o sala da pranzo. 
Tutto ciò costituisce la casa esterna (che è poi l'antica do/nus), 
dalla quale si entra neir/n/erna, destinata alla famiglia, per 
mezzo di un corridojo, che guida al peristilio, il cui porticato 
si compone di sedici colonne jonico-corinzie. Dal lato sinistro 
del peristilio, la cucina. Nel centro del cortile un'ampia vasca 
(piscina), lucente di zampilli. Una vastissima sala (oecus) oc- 
cupa il centro della fronte. 




Fig. 131. — Pianta della casa di Fansa. 

Fastosi èrano i palazzi, soprattutto dell'età imperiale. Si 
pensi al Palatino, il sovrano, sebbene il più piccolo, dei sette 
colli, la Roma quadrala delle origini, dove abitò Augusto, che 
vi comprò molte case, e vi cominciò il Palazzo Imperiale 
(Oomus Augustana) , a cui si aggiunse la casa di Tiberio 
(Domus Tiberiana), ingrandita da Caligola. Dopo l'incendio del 
64 d. C, Nerone rifabbricò sontuosamente i quartieri incen- 
diati; e nello spazio dal Palatino al Celio e all'Esquilino, 
fondò la Casa Aurea (descritta da Tacito, xv, 425, e da Sve- 
tonio, Nerone, 31), opera degli architetti Severo e Celere, 
che copriva cinquanta ettari di terreno, e, più che un palazzo, 
era una città circondata da giardini laghi fontane boschi. La 
Casa Aurea, presto distrutta, servi di esempio alle ville impe- 
riali di Domiziano ad Albano e di Adriano a Tivoli. Domiziano 
finalmente ampliò e abbellì la Casa d'Augusto (Domus Flavia) 
(fig. 133). Alla fine deliisjjcolo d. C. l'africano Settimio Severo, 
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Fig. 132. — Casa di Pansa. 




Fig. 133. — Rovine della Casa dei Flavi. 
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desideroso di attestare al mondo che anche un barbaro sa- 
peva fare qualche cosa di grande, eresse il Settizonio, il più 
maestoso monumento del Palatino, alzando, con una costru- 
zione, lo scosceso fianco del monte al livello del piano, e 
su la costruzione elevando un loggiato di forse sette piani, 
sostenuto da colonne di marmo africano e di granito. 




Fig. 134. — Villa Adriana - Ninfèo detto il Teatro marittimo. 

Presso la riva de* fiumi o del mare, su i colli e nell'aperta 
campagna, ridevano al sole sontuose ville. Le rovine della 
Villa d'Adriano (121-35) (fig. 134 e 135) a Tivoli (che l'impera- 
tore archeologo ornò delle copie de' monumenti che più lo 
avevano colpito ne' suoi viaggi) furon credute, nei tèmpi di 
mezzo, quelle d'un'intera città, l'antica Tivoli. 

Magnifiche erano le Terme, per bagni caldi, tepidi e freddi, 
irrorazioni, bagni a vapore, massaggio, fornite di spogliatoj, 
sale di conversazione, biblioteche, pinacoteche, sale da gioco, 
palestre, passeggiate scoperte e coperte. Gli antichi, a non 
dubitarne, sapevano vivere assai meglio di noi. 

Le terme divennero l'organismo edilizio più vasto dell'ar- 
chitettura romana, il convegno della Roma elegante; conte- 
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nevano tutto ciò che può procurare godimento fisico e intel- 
lettuale. Le prime terme sontuose sórte a Roma furono quelle 
di Agrippa, dietro al Pantheon, erette sotto Augusto. Poco lungi 
dal Colossèo, rimangono avanzi delle Terme di Tito e delle 
Terme di Trajano. Furono aperte Tanno 217 dell'era nostra le 
Terme di Caracalla (fìg. 136), che superarono per vastità e 




Fig. 135. — Villa Adriana - Edifizii verso la Valle detta di Tempe. 

ardimento di costruzione e per fasto decorativo tutte le edifi- 
cate anteriormente. Le loro gigantesche rovine, che danno 
incomparabile fascino alla sacra solitudine ove il Carducci 
invocò la dea Febbre, ci fanno credere che potessero vera- 
mente contenere milleseicento bagnanti. Le più grandi final- 
mente, più di due volte vaste delle Terme di Caracalla, furono 
quelle costruite nel 305-6 da DioclezianOy che vuoisi constas- 
sero di non meno che tremila stanze da bagno, e il cui edifizio 
centrale Michelangelo converti nella Basilica di Santa Maria 
degli Angeli. Le attigue sale, ove si ammucchiavano scon- 
ciamente stalle e teatri, magazzini, uffici e abitazioni, testé 
sgombrate e tornate allo stato primitivo, son diventate nel 
1911 la più splendida sede di un'esposizione archeologica, il 
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cui fine è quello di mostrare con calchi fotografie disegni 
piante l'opera d'incivilimento compiuta da Roma nel mondo 
antico, nelle xxxvi province dell'Impero, escluse le xi regioni 
italiche. Le ultime terme furono quelle di Costantino, sul 
Quirinale. 

Quanto a gli edifìzii destinati ai giochi pubblici, il teatro e 
il circo romani possono dirsi greci: in proprio a* Romani 
appartengono gli anfiteatri o arene. 




Fig. 136. — Tenne Ai Caraoalla. 

Dei circhi (1), simili a* greci ippodromi, il più famoso fu il 
Circo Massimo, che, creato sotto i re, fu terminato da Costan- 
tino e da Costanzo, epperò fu testimonio d'un millennio di 
storia romana. Si possono ancora vedere a Roma i ruderi del 
Teatro di Pompeo, che fu il primo costruito di pietra, eretto 
da Pompeo Magno l'anno 55 a. C; e di quello di Marcello, 
inalzato per ordine di Giulio Cesare, finito sotto Augusto il 
13 a.C, e dedicato a Marcello figlio di Ottavia sorella del- 
l'Imperatore. Teatri romani a Pompei ad Aosta a Fiesole in 
Sicilia. 



(1) L'area elittica del circo era divisa per lungo da un muro, detto 
spina, sul quale si ponevano i premii destinati a' vincitori. All'estre- 
mità v'erano le metae, o limiti, funesti a' cocchieri che non sapevano 
girarli con prudenza. 
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Gli anfiteatri erano destinati a' combattimenti dei gladiatori 

e delle fiere: barbaro spettacolo da cui avrebbe rifuggito il 

gentile animo degli Elleni. I Romani, in vece (e le Romane!), 

accorrevano 

là dove di Libia 
le belve in guerra oscena 
empiean d'urla e di fremito 
e di sangue Tarena, 

e plaudivano a gli atroci duellanti, 



creando a sé delizia 
e de le membra sparte 
e de gli estremi aneliti 
e del morir con arte. 



(G. Parini, A Silvia). 




Fig. 137. — Anfiteatro Flavio, o Colossèo. 

Il primo anfiteatro stabile fu edificato Fa. 29 a. C. Ma esempio 
e tipo degli anfiteatri è V Anfiteatro Flavio (fig. 137 e 138), 
detto cosi dal nome gentilizio de* suoi edificatori Vespasiano 
e Tito. Il nome di Colossèo, non anteriore al sec. viii, gli 
derivò forse dal vicino Colosso di Nerone, che sorgeva nel 
vestibolo della Casa aurea. Il muro esterno di cinta contava 
ottanta arcate, che davano accesso a numerosi corridoj e alle 
scale interne. Le arcate dell'ordine più basso (vomitoria) sono 
ornate di mezze colonne doriche, su cui gira un secondo 
ordine di colonne joniche, al quale è sovrapposto un terzo 
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ordine di mezze colonne corinzie: il più grandioso esempio di 
sovrapposizione degli ordini. Il quarto e ultimo piano è cinto 
da una muraglia, ornata di pilastri corinzii e traforata da 
finestre. L'interno (cavea) consta dell'arena, luogo dei com- 
battimenti, del podio, più alto che ne' teatri, e fornito di spe- 
ciali ripari per maggior difesa contro le fiere sguinzagliate 
nell'arena, e delle gradinate. Sul podio erano i posti riservati 
alla famiglia imperiale, alle autorità supreme e alle Vestali. 




Fig. 138. — Interno del Colossèo. 

Dal dossale del podio partivano le gradinate, in tre ordini 
corrispondenti nei loro ambulatorii ai piani esterni, o a gli 
ordini delle arcate. Il primo ordine era riservato a' magistrati 
e a' cavalieri ; il secondo a' cittadini romani ; il terzo al po- 
polo, che sedeva anche nella galleria arcata ricorrente in giro. 
L'Anfiteatro Flavio poteva, si dice, contener circa 90.000 spet- 
tatori seduti. Nel medio evo il Colossèo servi di fortezza ; più 
tardi fu una cava di pietra (i palazzi Farnese e Barberini fu- 
rono in parte costruiti con la pietra del Colossèo); cosi due 
terzi del grande anfiteatro furono distrutti. Fu detto che, come 
il Partenone rappresenta l'austerità gentile del pensiero greco, 
cosi il Colossèo lo spirito ardito e soverchiatore dei Romani. 
Dopo il Colossèo, ì più notevoli anfiteatri sono quello di Ve- 
rona, la città romana del Veneto, la cosiddetta Arena, costruita 
da Diocleziano l'a. 290 d. C, e quelli di Pompei, Capua 
(fig. 139), Nìmes, Pola. 



Digitized by VjOOQ IC 



159 




Digitized by VjOOQ IC 



— 160 — 

Il fòro, simile 2i\V agorà dei Greci, era una specie di piazza, 
cinta da portici e da fabbricati; e prendeva nome vario a 
seconda dell'uso cui era destinato: boario, olilorio, piscario, 
e va* dicendo. Il celebre Fóro Romano era il centro della 
vita politica (Curia Comizio Rostri); e vi si discutevano, 




Fig. 140. — Veduta del Fòro romano. 

nelle basìliche, le cause civili e penali. Il Fòro Romano (fig. 140 
e 141) andò soggetto a molte variazioni prima di raggiungere 
la grandiosità e la ricchezza che lo segnalarono negli ultimi 
tèmpi deirimpero. 

Dopo molti secoli di devastazioni e d'oblìo (di che è testi- 
monio il nome, durato sino a tèmpi recenti, di Campo Vac- 
cino), il Fòro scopre oggi le sue pristine forme alla luce del 
sole latino, che non vide mai, a dire d'Orazio, cosa più grande 
dell'alma Roma. Da che, consenziente il Baccelli, allora mi- 
nistro della pubblica istruzione, Giacomo Boni si accinse, nel 
settembre del 1898, a rialzare al posto alcuni marmi di una 
edicola delle Vestali, e scopri il nucleo dell'ara eretta sul 
luogo dove fu arso il cadavere di Cesare, quasi quotidiana- 
mente si solleva un lembo del fìtto velo che per troppi secoli 
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Fig. 141. — 11 Fòro negli ultimi scavi. 




Fig. 142. — Fonte di Jaturna. 



Natali e Vitelli. — Storia dell'arte. 
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avvolse la storia e i monumenti di Roma. Di tutte le recenti 
scoperte non possiamo dire. 

Una delle più maravigliose è stata quella del Fonte (fìg. 142) 
e del Sacrario di Julurna (fìg. 143), la dea delle acque, che 




Virgilio credè sorella di Turno re dei Rutuli ; sacrario che^ 
con quello vicino di Vesta, la dea del foco, ci dà la visione 
della vita religiosa romana nell'età di Numa. 

Non meno degna di nota la scoperta de* lastricati del 
Comizio, in uno de' quali vide il Boni il Lapis Niger, o pietra 
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nera occultante il sepolcro di Romolo, e sotto questa, fra altri 
monumenti arcaici. Tomai famosa stele, recante la più antica 
iscrizione latina ; e finalmente la scoperta d*un muro della 
sala principale della Curia (palazzo senatorio). 

Per dir tutto in breve, a G. Boni spetta il merito d'avere 
scoperto tutti i capisaldi della storia e della topografia del 
centro della vita politica romana, dalla necropoli arcaica (con 




Fìg. 144. — Chiesa di Santa Maria Antiqna. 

urne-capanne almeno del sec. viii a. G.) alla Ghiesa di Santa 
Maria Antiqua (fìg. 144) (sec. vi d. G.), cioè alla trasformazione 
in chiese degli edifìzii pubblici pagani. 

E mirti e melograni e ginestre e oleandri, il verde e i fiori 
deirantica flora latina, cominciano a rivestire gli esumati 
ruderi della grandezza antica ; e Tex-Convento di Santa Fran- 
cesca Romana nel Fòro è stato convertito in museo per acco- 
gliervi i preziosi oggetti forniti dagli scavi. 

Come Roma cresceva di popolazione, aumentava il numero 
dei fòri, teatro di vita politica e commerciale. Sorsero cosi i 
Fòri degl'Imperatori, che tra pochi anni, forse, vedremo rimessi 
in luce. Il primo, il Fòro Julio, il cui centro era occupato dal 
Tempio di Venere genitrice, fu cominciato da Gesare e finito 
da Augusto ; il secondo (intorno al Tempio di Marte Ultore, il 
più bello di Roma, del quale restano tre colonne presso l'Arco 
dei Pantani) fu creato dallo stesso Augusto ; il terzo (intorno 
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al ]Tempio della Pace) fu fondato da Vespasiano. Tra questo e 
i due precedenti c*era il Fòro transitorio (intorno al Tempio 
di Minerva), cominciato da Domiziano e finito da Nerva ; e la 
serie terminava col Fòro di Trajano, costruito dal greco archi- 
tetto Apollodoro di Damasco (107-13 d. C), che tutti gli altri 
superava in magnificenza. Constava di quattro parti: il fòro 
propriamente detto, circondato da portici ; la Basilica Ulpia ; 




Fig. 145. — Arco di Tito. 

la biblioteca, nella cui corte centrale sorgeva la colonna Tra- 
jana ; e Tarco trionfale di Trajano. Gli edifizii furono eretti 
con materiali preziosi ; ebbero colonne di granito, pilastri di 
giallo antico e di paonazzetto, cornici e capitelli di marmo, 
statue di bronzo, pavimenti di musaico. Rammenteremo anche 
il Fòro di Pompei, riedificato durante l'impero d'Augusto, e il 
Fòro di Vespasiano nella città romana di Lombardia, Brescia. 
Abbiamo nominata la Basilica Ulpia. Le basiliche (forse da 
basilicus, reale) erano vaste sale rettangolari, spartite per lungo 
in tre o cinque navate, con \in*abside, o tribuna di forma 
semicircolare in testa alla navata centrale : luoghi dove si 
ritrovavano gli uomini d'affari, o dove si raccoglievano i 
pretori a pronunziare i loro giudizii. Costantino permise a' cri- 
stiani di ridurle al culto : però le nostre chiese annoia pianta 
simile a quella de le basiliche romane, e ne portano il nome. 
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La più antica fu la Basilica Porcia, fatta edificare nel Fòro 
da M. Porcio Catone censore (184 a C). L'esempio più insigne 
è la Basilica Giulia, costruita da Giulio Cesare e inaugurata 
(fig. 129) da Augusto, l'edifizio fu più vasto del Fòro Romano. 
In questo sorgevano anche la Basilica Emilia (i» sec. a. C.) e 




Fig. 146. — Arco di Settimio Severo. 

la Basilica detta Costantiniana (fig. 122), ma costruita da Mas- 
senzio e inaugurata da Costantino. Delle tre grandi basiliche 
del Fòro, quest'ultima, che è la prima basilica a vòlta, è la 
più importante, come quella che conserva le tre maravigliose 
arcate con la vòlta a cassettoni. 

Tra i monumenti onorarli tengono il primo posto gli archi 
trionfali, che sono proprii dell'arte romana e dell'età impe- 
riale. Si solevano inalzare a Roma e nelle province, special- 
mente quando uno dei Cesari, compiuta qualche grande im- 
presa militare, tornava in patria a ricevere gli onori del 
trionfo. 
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Si ebbero prima archi a un solo fòrnice, o arcata; poi a 
un fòrnice, con un intercolonnio per parte, come sono gli archi 
di Trajano ad Ancona e a Benevento, VArco dei Sergi a Pola, 
bellissimo di ricchezza decorativa e d*armonìa, e VArco di 
Tito (fìg. 145) a Roma (in memoria della disfatta de* Giudei, 
70 d. C), rifatto dal Valadier sotto Pio VII ; poi a tre fòrnici. 




Fig. 147. — Arco di Costantino. 

come sono a Roma VArco di Settimio Severo (fìg. 146), eretto 
nel 203 in memoria delle vittorie su i Parti e su gli Arabi, 
suntuoso di quella ricchezza che è principio di scadimento, e 
VArco di Costantino (fig. 147), inalzato dopo l'anno 312 d. C, 
per commemcJrare la vittoria riportata da Costantino su Mas- 
senzio. In questo arco, che è il meglio conservato di Roma, 
l'antica sobrietà elegante è soppiantata da lusso inutile di par- 
ticolari. Rimini, la città romana della Romagna, giustamente 
si vanta della sua Porta Romana o Arco d'Augusto (27 d. C). 
Altri monumenti onorarli sono le colonne, o circuite da sproni, 
e allora dette rostrate, o còclidi, cioè con rappresentazioni che 
si svolgono a spira intorno al fusto della colonna. Il più antico 
esempio di colonna rostrata è quella eretta nel Fòro a ricordo 
della vittoria di Duilio, che fu la prima vittoria navale dei 
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Romani (260 a. C.) (fig. 148). Tra le 
còclidi, famose la Colonna Trajana 
(lìg. 149), commemorante la guerra 
contro i Daci, vittoriosamente com- 
battuta da Trajano; e la Colonna 




Fig. 148. — Colonna in onore di Duilio 
(Museo Capitolino). 



Fig. 149. 
Colonna Trajana. 
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Antonina^ dedicata a Marco Aurelio Antonino, vincitore dei 
Marcomanni. 




Fig. 150. — Colonna di Foca. 

La Colonna di Foca (figura 150), nel Fòro romano, eretta 
nel 608 dall'esarca Smaragdo in onore dell* usurpatore bisan- 
tino Foca, dovette essere tolta a qualche antico monumento, 
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non essendo certo posteriore, per la finezza del lavoro, al 
II secolo. 

Affini a gli archi erano le porte delle città, non differenti gran 
fatto dalle greche, e spesso rinfiancate da torri, mercé le quali 
divenivano simili a fortezze. E una specie d'archi erano i 
giani, costruzioni arcuate, che s'inalzavano ne* crocicchi delle 
vie e nei fòri, per comodo 
de' mercanti, che vi cerca- 
vano riparo dal sole o dalla 
pioggia. Unico esempio su- 
perstite, l'Arco di Giano Qua- 
drifronte (fig. 151), opera, si 
crede, eretta Jn onore di 
Costantino il Grande. 

Le porte ci fanno pensare 
alle mura. DéìVAgger Ser- 
uianus abbiamo parlato a 
p. 132. Dopo le guerre anni- 
baliche, la città era rimasta 
aperta: Aureliano, nel 270, 
ricostruì la cinta, che è 
press'a poco l'odierna. 

In su gl'inizii del ni se- 
colo,crescono d'importanza 
e s'abbelliscono le città di 
Milano, Verona, Treviri, Car 
tagine, Nicomedia, Petra sul 

Mar Rosso, Antiochia, Eliopoli (Baalbech), Palmyra (di cui 
Zenobia volea fare la rivale di Roma), Spalato, ove restano le 
magnifiche rovine del palazzo imperiale di Diocleziano. Sono 
li ultimi bagliori dell'arte romana. 

I lettori avranno notato che abbiamo nominato pochissimi 
architetti romani. E la ragione è chiara. L'architettura civile 
e le altre arti del disegno erano esercitate a Roma da umili 
schiavi, il cui nome non è stato tramandato a' posteri. Come 
dicemmo, l'esercizio dell'arte, pe' Romani, era indegno dei* 
cittadini: tantoché Plinio (xxxv, 4) si lagnava che la pittura 
non fosse, ai suoi di, spedata honestis manibus. Non dimenti- 
cheremo il massimo teorico dell'architettura. Marco Vitruvio 
PoUione, vissuto nell'età augustèa, troppo caro a' nostri archi- 
tetti del Cinquecento. 




Fig. 151. — Arco di Giano Quadrifronte. 
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VII. 
1. La scultura romana. — 2. Le industrie artistiche. 

1. — Le statue antiche di cui sono ricchi i musei di Torino 
Brescia Mantova Venezia Firenze Roma (1) Napoli Palermo 
Parigi Monaco Dresda Berlino, sono per la maggior parte di 
provenienza romana ; e romane furon credute nel Cinquecento: 
per esempio, da Ulisse Aldrovandi, che primo le descrisse, 
nel 1556. Il Winckelmann e il Visconti primi vi riconobbero 
^oggetti greci. Ma furono lavorate a Roma da scultori romani 
imitanti i greci? Si suol dire che, come Catullo di Callimaco, 
Orazio di Alceo, Virgilio di Omero, gli scultori romani furono 
imitatori dei greci, e non se ne vergognarono, riuscendo a 
superare talvolta i loro modelli, nella qual cosa consiste il 
pregio delle imitazioni, che non vogliano essere copie. Ma il 
confronto, avverte il Brizio, non si può instituire, perché la 
letteratura fu coltivata anche dalle classi aristocratiche, le 
quali invece non tolleravano che cittadini e nobili romani 
coltivassero l'architettura civile la scultura la pittura, arti 
servili, da lasciare a* greci, schiavi a Roma. Cosi a Roma 
non attecchì quella scuola locale, ancora fedele ai modelli 
etruschi, che s'era venuta formando intorno al iv-iii sec. a. C. 
(come dimostrano alcuni nomi latini che leggiamo in monu- 
menti di quel tempo, per es. quello di Novios Plautios su la 
Cista Ficoroni, citata a pag. 110), e che dovea soprattutto col- 
tivare la pittura e la scultura storiche. 

Verso la fine della Repubblica, le classi cólte cominciarono 
a educarsi al sentimento del bello : ma questa educazione non 
esercitò alcuna efficacia sul progresso dell'arte locale, avendo 
in vece per effetto la fondazione di scuole greche d'arte in 
servigio de' ricchi bongustaj. 



(1) A^ numerosi musei (Vaticano Capitolino Laterano Nazionale, 
collezioni Albani e Torlonia), che fanno di £oma quasi la patria della 
scultura antica, s^ò aggiunto di recente il Museo donato alla Città dal 
barone G. Barracco, definito da lui stesso con queste parole : « La mia 

Siccola collezione in confronto dei grandi musei sta come un compendio 
i storia universale al paragone d^una ricca biblioteca di storici di 
tutti i popoli». Visitar questa collezione può riuscire d'utile prope- 
deutica a chi voglia poi studiar Parte antica ne' musei più grandi. 
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Venne a Roma lo scultore e teorico dell'arte Pasitele (p. 127) 
della Magnagrecia (seconda metà del sec. i a. C.)» iniziatore di 
quello ecletticismo ch'ebbe molta fortuna negli ultimi tèmpi 

della Repubblica, di quello 
stile semplice e severo, ma 
freddo e senza inspira- 
zione, che riuniva le buone 
qualità di tutte le scuole. 
Egli ebbe per allievo uno 
Stefano, e questi un Me- 
nelao, che esegui un 
gruppo, oggi nel Museo 
delle Terme a Roma, detto 
comunemente Elettra e 
Oreste. Altri scultori greci 
che lavorarono a Roma, 
furono ÀRCEsiLAo, contem- 
poraneo di Pasitele, e Zeno- 
DORo, che fece probabil- 
mente il Colosso di Nerone f 
collocato presso la Casa 
Aurea, Due scultori romani 
troviamo ricordati: un Co- 
poNio, che ornò il Teatro 
di Pompeo con quattordici 
statue, raffiguranti forse le 
quattordici nazioni soggio- 
gate da Pompeo, e un 
Decio (citato da Plinio, 
XXXIV, 8), che lavorò statue 
colossali. Dicemmo della 
scuola neoattica (p. 83). 
A queste officine greche 
si dèe quella moltitudine di 
statue uscite da suolo ro- 
mano, che popolano i musei 
d'Europa Quelli artisti erano greci degeneri, che avevano Tabi- 
lità puramente meccanica di riprodurre le opere de' loro antichi 
gloriosi predecessori, firmando i prodotti usciti dalle loro 
officine, come se fossero creazioni del loro spirito. Roma ebbe 
il merito di diffondere in questo modo l'arte greca in tutto il 
mondo civile. Adriano favori quest'arte eclettica : le statue rap- 
presentanti Antinoo, il favorito dell'Imperatore (bellissime 




Fig. 152. - Antìnoo (Museo eli Ifapoli). 
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quelle dei Musei Capitolino, Vaticano e di Napoli) (fig. 152), 
derivano da modelli greci del iv secolo. 

Ma quest'arte idealistica, mal rispondente all'indole pratica 
de' Romani, se era ammirata dalle classi cólte, non diceva nulla 
al popolo, che amava più tosto la statua ritratto, la scultura 
iconica, nella quale riviveva il realismo etrusco e italico, e il 
rilievo storico , glorificatore 
della grandezza romana. 11 
Brizio crede che romani si pos- 
sano ritenere soltanto i rilievi 
storici degli archi e delle co- 
lonne , essenzialmente reali- 
stici e analitici, cònsoni alla 
mente dei Romani. Noi cre- 
diamo (ma la nostra idea do- 
vrebbe essere svolta e dimo- 
strata) che, tutfal più, fra i 
ritratti, soltanto gFidealeggiati 
possano dirsi greci, ritenendo 
fermamente che a' Romani 
spetti il merito di aver colti- 
vato, come nessun altro antico 
popolo seppe mai, la scultura 
iconica e la storica, venuta 
all'apice sotto Trajano, le quali, 
come la satira, genere poetico 
quasi tutto romano, rivelano 
il loro genio critico e positivo. 
E possiamo aggiungere che, 
mescolando, secondo il pre- 
cetto oraziano, Vutile al dolce, 

gli scultori romani seppero impersonare idee astratte (Aequitas 
Fides Pax Securitas Pudicitia, ecc.), o, come fece Coponio, 
cose naturali, popoli, fiumi, genti de' luoghi. 

Del resto, lasciando da parte le copie delle scuole neoat- 
tiche, possiamo parlare di reciproci scambi tra Atene e Roma; 
possiamo dire che l'arte romana è l'arte greca innestata sul 
tronco latino; e che finalmente, mentre gli artisti romani 
cominciarono a imitare le statue involate ai templi della 
Grecia dai vincitori, gli artisti greci modificarono la loro arte 
secondo l'ideale romano, divennero insomma romani. 

Gli scultori romani non seppero, o non vollero, creare, come 
gli egìzii, la bellezza simbolica, né, come i greci, la bellezza 




Fig. 153. — Nerva (Museo Vaticano). 
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tipica o ideale; ma, realisti, come gli etruschi, crearono la 
bellezza caratteristica.: vogliamo dire che intesero a scoprire il 
carattere individuale dei personaggi ritratti, penetrare in fondo 
alla loro anima, carpirne i misteri dell'afifetto e della passione; 
vollero, in somma, ritrarre la vita; nel che consiste la loro 
indiscutibile originalità. 

Vitruvio diceva, scrivendo della pittura (e altrettanto po- 
teva dire della scultura), che mai si debbono stimare pitture 

quelle che non sono simili al 
vero, e, ancorché dipinte con 
eccellenza, non se ne deve dar 
giudizio, se non se ne trova 
prima col raziocinio la ragion 
facile e chiara (vii, 5). Gli scul- 
tori furono storici de lo scal- 
pello. De lo stile degli scultori 
romani scrisse il Lanzi che 
« non tratteggia molto il sem- 
biante, ma rinserra un'espres- 
sione si viva, si parlante, si 
caratteristica, che scopre l'in- 
dole del soggetto, quale la 
descriverebbe un istorico in 
due parole ». Un grande scul- 
tore, in fine, loda cosi le statue 
iconiche e i busti romani : 
<( Hanho ognuno un carattere 
cosi spiccato, sono cosi fermi 
e decisi i particolari di quelle 
diversissime fisionomìe, i piani 
sono cosi netti, cosi sicuri; la 
vita che da quelli occhi lam- 
peggia, il respiro che pare ali- 
tare da quelle labbra, han fatto da secoli cosi lo studio e lo 
sgomento di tutti gli artisti, che dopo quel tempo non trovi se 
non alcune terrecotte di Luca della Robbia e un busto di 
Mino da Fiesole, quello del Vescovo, in cui i peli, le minuzie 
non hanno luogo » (G. Duprè, Ricordi autobiografici, e. xi). 
Non seppe assurgere il genio pratico di Roma alla conce- 
zione della grazia, né darci la rappresentazione della vergine, 
si dell'austera matrona. Come nella greca l'agilità leggiadra 
de' corpi addestrati nelle palestre e ne' ginnasii, nella scul- 
tura romana si riflette la forza e la maestà, la vita battagliera 




Fig. 1 54. — Lucio Vero (Museo Vaticano). 
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del campo di Marte. Perciò 
le statue militari sono più fre- 
quenti a Roma che le civili ; 
perciò, mentre le sculture 
greche erano per lo più 
ignude, secondo l'uso delle 
palestre, o perché i Greci si 
figuravano nudo l'eroe, le ro- 
mane per lo più son vestite 
d'armatura o di toga, abito 
specialmente romano. 

Cominciamo dalle sculture 
iconiche. Sono esse di due 
specie, realistiche (simulacra 
iconica) e idealeggiate (achiL 
leae, o immagini eroiche). Le 
prime riproducono con la più 
scrupolosa fedeltà i lineamenti 
e il costume del personaggio; 
mentre le seconde danno al 
ritratto il carattere d'un eroe 
o d'un dio. Bellissime sculture 
iconiche si trovano nei musei 
di Roma (vedasi specialmente. 




Fig. 155. — Aagiisto (Museo Vaticano). 




Fig.|156. — Agrippina (Museo Capitolino). 
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nel Museo Capitolino, la Sala dei busti imperiali, commento, 
a dir così, animato delle istorie dell'impero), nel Museo, nazio- 
nale di Napoli, nella Galleria 
^^^ ^ degli Uffizii a Firenze. Per non 

"'"'^^^ dire dei busti e delle teste 

(fig. 153), tra le achilleae ricor- 
deremo il presunto Pompeo, 
del Palazzo Spada a Roma, e 
la statua di M, V, A grippa, del 
Palazzo Grimani a Venezia. 
Noi riproduciamo V achillea di 
Lucio Vero (fig. 154). I simu- 
lacra iconica sono statue o 
togatae, cioè in abito di pace, 
o loricatae, cioè in abito di 
guerra. Lavoro elegante, di 
esecuzione fi nissima, è la statua 
loricata di Augusto (fig. 155), 
in atto di arringare i soldati. 
Su l'armatura, che rammenta 
la descrizione virgiliana di 
quella d'Enea, sono figurati gli 
atti e i fatti del governo au- 
gustèo: figurazione che fa pen- 
sare al Carme secolare d'Ora- 

Fig. 157. — Seneca? . , . . ,, . ,. 

(Museo Nazionale di Napoli). ZIO, e Che riempie 1 animo di 




riverenza , ancorché 
si sappia che 

non fu si santo né be- 

[nigno Augusto, 

come la tuba di Virgilio 

[suona. 

Anche le donne 
della casa imperiale 
sono rappresentate o 
realisticamente, o con 
gli attributi di qualche 
divinità, o come per- 
sonificazione di qual- 
che virtù. Bella fra 
tutte, la statua di 




Fig. 



158. — Trionfo di Tito 
(Arco di Tito). 
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Agrippina (moglie di Germanico, madre di Caligola e di Agrip- 
pina madre di Nerone) (fig. 156), nella quale è mirabile la 
dolcezza dell'abbandono e la finezza delle pieghe delle vesti. 

Tra le sculture di bronzo ond*è ricco, più che qualunque 
altro del mondo, il Museo nazionale di Napoli, citeremo, come 
superiore a tutte, il presunto ritratto di Seneca (fig. 157). 

Diciamo dei bassorilievi storici. 




Fig. 159. — Le spoglie del Tempio di Gerusalemme (Arco di Tito). 

Nel luglio del 903 si cominciarono gli scavi per l'esplora- 
zione deirAra Pacis Augustae, insigne monumento del quale 
si trovano frammenti ne' musei di Firenze Roma Parigi Vienna 
ie Londra. Ma i lavori furono interrotti ; e la ricostruzione 
dello insigne monumento è di là da venire! Nella facciata, 
era rappresentata, a sinistra, la dea Tellus con le Aurae, e a 
destra, il Senato e il Popolo, personificati; lungo i lati setten- 
trionale e meridionale si vedeva la grande processione che si 
recò all'ara il giorno della cerimonia inaugurale. Il fregio 
dell'Ara Pacis fu per Roma quel che per Atene era stato il 
fregio panatenaico del Partenone. 

Natali e Vitelli. — Storia dell'arte. 12 
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Le fronti e i lati degli archi si adornano sovente di basso- 
rilievi e di statue glorificanti le gesta dei trionfatori. Belli 
sono i bassorilievi del citato Arco di trionfo di Tito vinci- 
tore de' Giudei (fig. 158 e 159). Ma il momento culminante della 
scultura storica è da porre nell'impero di Trajano. Impor- 
tanti due bassorilievi del Fòro romano (Anàglypha di Tra- 
jano), figuranti due fatti dell'Imperatore. La Colonna Trajana 
(fig. 160 e 161) è cinta da una fascia spirale, in cui sono rap- 
presentati gli episodii della guerra dacica: rappresentazione di 
grande interesse storico, essendovi ritratti gli usi di guerra, le 
macchine bèlliche, le armi, le vesti dei Romani e dei popoli 
danubiani, le battaglie, le ambascerìe, gli assedii, le fughe, 
gl'incendii; vero capolavoro dell'arte storica dei Romani. Infe- 
riori, anzi pedestre imitazione di quelli della Colonna Trajana, 
sono i bassorilievi della Colonna di Marco Aurelio, rappresen- 
tanti le imprese dell'Imperatore contro i Marcomanni. 

Nell'Arco di Costantino, per la fretta del costruire, o per 
l'impotenza dell'arte, furono usate molte opere plastiche ap- 
partenenti a un arco <ii Trajano. Cosi vi si veggono raccolti 
insieme i saggi di due momenti dell'arte romana: i buoni 
lavori dell'età di Trajano e i lavori dell'incipiente scadimento 
(fig. 162). 

I bassorilievi romani sono più popolati di figure, e anno un 
numero di piani maggiore che i greci, che superano, se non 
per finezza d'esecuzione, per moto e colore di figure rilevate 
e tondeggianti. Ma le troppe figure delle colonne sono mala- 
mente visibili: epperò, se lodevoli ne' particolari, non altret- 
tanto lodevoli sono queste sculture nel loro complesso. 

Numerose furono le statue equestri. Ci fu conservata quella 
bronzea di Marco Aurelio (Vig. 163), rispettata dall'iconoclastia 
dei cristiani, che la credettero di Costantino. Tra le statue 
moderne le può essere paragonato il Colleoni del Verrocchio. 
11 sapiente imperatore sta a cavallo con aria maestosa, senza 
armi, stendendo la destra in atto di perdonare i vinti nemici. 

I musei romani possiedono bellissimi sarcofagi (che a Roma, 
come in Etruria, più che case, vogliono essere letti decorati), 
ne' cui bassorilievi sono rappresentati miti allusivi alla vita 
d'oltretomba, soggetti eroici, nei quali spesso l'eroe è effi- 
giato con l'immagine del defunto, e, più di frequente, sog- 
getti mitici, cari all'età imperiale; scene di caccia, esercizio 
considerato allora come prova massima di valore ; misteri 
bacchici, recanti la gioja della vita nel luogo della morte, 
che i Romani vollero spogliare di tutto il suo orrore. Il solo 
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Fig. 160. — Particolari della Colonna Trajana. 
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Fig. 161. — Particolari della Colonna Trajana. 
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che ci resti dell'età repubblicana, è il Sarcofago vaticano di 
L, Cornelio Scipione Barbato (fig. 164), console Tanno 298 a. C, 
recante un'iscrizione in versi saturnini che ne ricorda le im- 
prese, la bellezza e la virtù : quoius forma virtutei parisama 




Fig. 163. — Marc' Aurelio (Piazza del Campidoglio). 

fuit. La maggior parte dei sarcofagi appartiene al ii e al 
III sec. d. C. e a tèmpi anche più recenti. 

Noi riproduciamo (fig. 165) il magnifico quanto ignoto sarco- 
fago scoperto a Rapolla nel 1856, che oggi si conserva nel 
Municipio di Melfi, e che, secondo il Lenormant, appartiene 
ai tèmpi di Claudio e di Nerone. 

I sarcofagi romani, più che qualunque altra opera d'arte 
dell'antichità, esercitarono grande azione su l'arte cristiana e 
su quella del Risorgimento, da Niccola Pisano a RafiFaello. 
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Altri monumenti funebri romani erano i cippi, colonne con 
iscrizioni e bassorilievi. 

Più variata della greca è la decorazione architettonica ro- 
mana, come si vede specialmente nel capitello figurato, adorno 
di vittorie alate, di trofei, d'animali intrecciati. 




Fig. Itt4. — Sarcofago di Lucio Comelio Scipione (Museo Vaticano). 

Diremo, per concludere, che la storia della scultura romana 
è la lotta del naturalismo italico con l'ellenismo degenerato a 
contatto dell'Asia Minore, della Siria, della Persia dei Sassa- 
nidi. Il naturalismo italico fu soprafifatto, perché dall'ellenismo 
orientaleggiante nacque l'arte bisantina. Ma, rimasto latente 
per secoli, esso preparava le maraviglie del Rinascimento. 

2. — Per dir qualche cosa anche delle industrie artistiche, 
nei primi tèmpi dell'Impero era difiFusissimo l'uso della tappez- 
zerìa monumentale, le cui rappresentazioni non temevano 
il confronto degli affreschi. Nell'età d'Augusto raggiunsero 
l'apogèo della finezza ornamentale i vasi di creta rossa d'Arezzo. 
Fastosissime, nell'impero, le vesti. Gl'imperatori, che dap- 
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prima indossavano la toga, si ornarono di vesti sempre più 
ricche di gemme e d'oro, tanto da emulare il lusso delle corti 
orientali. E il fasto delle corti era imitato dai privati. L'amore 
de' Romani pe*. cammèi e per le pietre incise divenne, sotto 










i primi Cesari, frenesia: collane braccialetti anelli cinture, 
legature di calzari, vasi furono adorni di gemme. Si ripete che 
dai Greci derivarono i Romani la glittica; ma anche in questo 
genere essi vollero l'arte storica a loro cara; per esempio, 
nei ritratti e nella famosa Gemma Augustèa, del Museo 
Imperiale di Vienna. Anche al vasellame d'argento (fig. 166) 
vollero 1 Romani applicata l'arte storica; un nappo del tesoro 
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recentemente scoperto a Boscoreale presso Pompei e passato 
a Parigi, à la rappresentazione di Augusto che accorda cle- 
menza ai barbari vinti. I Romani gareggiano co* Sicelioti nei 
rilievi delle monete e delle medaglie, nelle quali le teste 
degr imperatori, piene di vita e di maestà, sono modellate a 
perfezione. Quanto diverse le odierne monete e medaglie ita- 
liane I Ma le rozze medaglie coniate da Gallieno a Costantino 
sono indizio dell'estrema degenerazione dell'arte. 




Fig. 162. — La TribuM 



Vili. 

1. La pittura romana e pompejana, — 2. Le tecniche 
della pittura antica, — 3. Conclusione. 

1. — La fierezza ambiziosa de* Romani trovava la sua ma- 
nifestazióne meglio nell'architettura e nella scultura che nella 
pittura, la quale rimase a Roma, assai più che le altre due, 
vincolata all'arte etrusca e alla greca. Plinio nomina molti 
pittori greci vissuti a Roma. Fra i Romani, si ricordano un 
Fabio, che dev'essere lo stesso Fabio pictor annalista, vissuto 
nel III sec. a. C, pittore di battaglie e di trionfi, delle cui 
pitture eseguite nel Tempio della Salute per commemorare le 
vittorie sopra i Sanniti, il Brizio crede siano copia le pitture 
esquiline del Museo Capitolino ; Marco Pacuvio, pittore e 
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poeta tragico, nato a Rudiae nella Magnagrecia, da una so- 
rella di Quinto Ennio; Arellio e Laja di Gizico, ritrattisti 
vissuti poco prima d'Augusto; e, più famoso di tutti, Ludio, 
fiorito al tempo d'Augusto, paesista e pittore decorativo, che 
ornava le pareti con portici boschetti giardini colli fiumi 
marine, animati da figure umane. 

Si sa che Nerone, Adriano e Marco Aurelio furono dilet- 
tanti di pittura. Ci fa sapere Plinio (xxxv, 7) che sotto Claudio 




Arco di Costaiitino). 

si trovò l'arte di dipingere sul marmo ; e che, avendo Nerone 
voluto esser ritratto in gigantesca statura di 120 piedi, con- 
venne ricorrere alla tela, cosa fin allora non usata. Le rovine 
(grotte) della Domus Aurea di Nerone, che rimasero nascoste 
sotto le terme di Tito e di Trajano, anno ornati di Fasullo, 
da cui RafiFaello e Giovanni da Udine trassero i modelli de le 
loro grottesche. 

Ma, senza curarci de' nomi, osserviamo le principali pitture 
romane giunte fino a noi. Nel periodo repubblicano furono 
rappresentati soprattutto soggetti eroici, fu coltivata la pit- 
tura commemorativa. Forse al in secolo appartengono le 
pitture esquiline del Museo Nazionale, i cui soggetti si riferi- 
scono ai miti di Enea e di Romolo. Forse all'età repubblicana 
appartiene un musaico celebre (fig. 167), il più beHo che l'an- 
tichità ci abbia tramandato, copia d'un quadro ellenistico, 
rappresentante una battaglia combattuta da Alessandro contro 
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Dario III, re di Persia. É disgraziatamente molto danneggiato, 
ma non tanto, che non se ne possa ammirare Teccellenza 
della composizione (che non à riscontro nella storia dell'arte, 
se non forse con la Battaglia di Costantino di Raffaello) e la 
finitezza della esecuzione. Augusto Vera ci vide « la sintesi e 
ridealizzazione della spedizione di Alessandro, o della lotta 
della Grecia e della Persia ». 




Fig. 166. — Bicchière e saliere del Tesoro di Boscoreale 
(Museo del Louvre). 



À Teuritmia d'un'opera greca l'affresco, serbato nella Biblio- 
teca Vaticana, il più celebre quadro tramandatoci dall'anti- 
-chità, conosciuto col nome di Nozze Aldobrandine, forse del 
primo secolo dell'Impero, rappresentante il dolce mistero delle 
nozze imminenti. Notevoli le pitture rinvenute nella Casa di 
Livia sul Palatino (i sec. d. C); per esempio, Io sul punto 
di esser liberata da Hermete, e Polifemo che insegue Galatea ; 
nella quale ultima il paesaggio è trattato come gli antichi ra- 
ramente seppero. Al citato Ludio si attribuiscono gli affreschi 
della Casa di Livia a Prima Porta, che dimostrano vivacissimo 
ne' Romani il sentimento della natura. 

Ma i saggi più abbondanti ci sono offerti dai dipinti di 
Ercolano e di Pompei (fig. 168, 169, 170 e 171), in parte con- 
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servati nel Museo di Napoli, dove le pitture pompejane • e i 
bronzi ercolanensi formano due collezioni uniche al mondo. 







•e 

& 



I 
I 



Queste pitture rappresentano per lo più soggetti mitologici, 
avventure, specialmente erotiche o passionali, di dèi e di se- 
midei : Giove che seduce Danae o Leda, o rapisce Europa, 
Apollo che insegue Dafne, Venere tra le braccia di Marte, o 
in contemplazione di Amore che le muore tra le braccia, 
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Enone abbandonata da Paride, Arianna che segue con lo 
sguardo la nave di Teseo : rappresentazioni nelle quali il mito 
umanizzato non è che incitamento a voluttà. Ora l'esecuzione, 
alquanto affrettata, di queste pitture è certamente inferiore 
alla invenzione, quasi sempre geniale. É evidente che i pit- 
tori della Campania riproducevano quadri noti. 




Fig. 168. — Due figure a mensa (Museo di Napoli). 

I modelli, a cui s'inspiravano, erano quelli dell'età elleni- 
stica, o alessandrina ; quando, morti gli antichi ideali religiosi 
e patrii, si mirava al lieto vivere, seguiva all'epopea l'idillio 
e l'elegia, si amava l'arte scenografica e decorativa, si rappre-, 
sentavano soggetti erotici e capricciosi. Salvo poche eccezioni 
(per es., lo stupendo Sacrificio d'Ifigenia [fìg. 172], e l'afiFresco» 
recentemente scoperto a Pompei, rappresentante la leggenda 
dell'oriflfzne di Roma, che risalgono a modelli arcaici o arcai- 
cizzanti), queste pitture, come, del resto, molte delle romane^ 
sono un pallido riflesso dei capolavori dell'arte alessandrina. 
Come in Catullo Properzio Ovidio vediamo le dotte ispira- 
zioni ellenistiche, cosi nelle pitture pompejane possiama 
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Fig, 169. — Musicisti (Museo di Napoli). 
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conoscere tutto un periodo di storia della pittura greca. Ma, 
mentre la letteratura latina diventò nazionale e si nutrì di 
romano pensiero, la pittura mitologica e storica, tranne poche 
eccezioni, restò sotto l'influsso alessandrino. 




Fig. 170. — Venere punisce Amoi-e. 

Non cosi la pittura dal vero: animali, natura morta, scene 
di taverna e di bordello, nelle quali gli artisti pompejani ri- 
trassero con sorprendente realismo la vita bassamente gau- 
dente delle loro città. Tra i quadri di genere alcuni ve n'à 
misti di realtà e d'ideale, coi loro immancabili amorini. La 
Venus Physica era la patrona di Pompei, la città dell'amore; 
e nelle pitture pompejane, Amore canta scherza gioca ride 
piange, fa il fabbro il falegname il calzolajo il vinajo il 
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pescatore il fìorajo il cortigiano. Gli Amori formano il corteggio 
di Venere; la carezzano, le fanno moine, le offrono doni, la 
abbigliano, l'accompagnano da Marte, non l'abbandonano mai. 
Un vero trionfo d'Amore ! 




"Fig. 171. — Perseo e Andromeda. 

Belli e variati i quadri di paesaggio, quand'anche generico, 
come, per esempio, nelle forme degli alberi, e convenzionale; 
di prospettive fantastiche, o prese dal vero, quantunque in 
modo superficiale; di motivi architettonici, che originarono 
il cosiddetto stile pompe] ano. 

Nella pittura parietaria pompejana conviene distinguere 
quattro stili: Vincr ostativo ^ che consiste nell'imitazione dei 
muri di marmo con elementi plastici di stucco (calce, arena 
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marmo in polvere); V architetturale, che tènde a rendere ef- 
fetti architettonici; V ornamentale (fìg. 173), nel quale sparisce 
la parete plastica, predomina l'elemento decorativo; Varchi- 
tet tur ale- fantastico (fig. 174), che mira a decorare con fanta- 
stiche architetture. Il passaggio dal secondo al terzo stile 




Fig. 172. — Il Bacrìficio d'Ifigenia 
(pittai-a pompejana, ora al Museo Kazionale di NaiK>li). 

è segnato dalle decorazioni farnesine, del Museo nazionale 
romano. 

Alle note pitture pompejane si sono testé aggiunte quelle di 
Boscoreale. Sin dal 1894 Ton. De Prisco cominciò degli scavi 
a Boscoreale (poco lungi da Pompei), dove furono scoperti 
preziosi oggetti d'argento e una villa sontuosa, ornata di af- 
freschi mirabilmente conservati (acquistati dal Museo Metro- 
politano di Nuova York !), alcuni dei quali rappresentano case 
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e palazzi a parecchi piani, altri eleganti colonne adorne di 
fiori e di frutta, un'altra un gladiatore seduto, intento alle 
dolci armonie d'una citareda. Gli scavi, che saranno conti- 
nuati, ci preparano altye sorprese. 

2. — Non sarà inutile dir qualche cosa delle tecniche della 
pittura presso gli antichi. Quanto alla pittura dei quadri (TCivaxs,-), 




Fig. 173. — Affresco nella Casa dei Vettii (Pompei). 

fatti di terra marmo legno avorio terracotta, si dipingevano 
a tempera (preparata con rosso d'ovo, o sostanze gommose, 
che attaccavano i colori al fondo), e, più raramente, ma 
soltanto se di legno o d'avorio, a encausto (1) (processò compli- 
catissimo e poco noto, consistente nello sciogliere i colori 
nella cera ammollita col calore e con olii essenziali). Nelle 
terrecotte, per esempio, nella pittura vascolare, si applica- 
vano i colori su la terra fresca, che si faceva poi cuocere, 
colorata. 

Per la coloritura delle pareti e delle decorazioni architetto- 
niche, si usava raffresco. Gli affreschi antichi sono assai più 



(1) È un antico encausto la Musa del Museo di Cortona. 
Natali k Vitelli. — Storia deWarte, 



13 
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duraturi de' moderni : le case antiche anno un intonaco dello 
spessore di 7 o 8 cm. (gli antichi dipingevano e ritoccavano 
a tempera il dipinto, su tre strati, per lo meno, di calcina, 
sovrapposti successivamente ancora freschi, e due di marmo), 
mentre l'intonaco delle logge vaticane ne à appena due. 




Fig. 174. — Pitture e stacchi pompejani. 

Alla pittura si associa il musaico, essenziale nell'arte ro- 
mana, e poi nella cristiana. Se ne distinguono cinque specie : 
opus signinum (da Segni), o calcestruzzo, che consiste nell' or- 
nare con sassolini disposti a disegno un fondo d'un solo 
colore ; opus tessellatum (da tessella = tessera), connessione di 
petruzze cubiche colorate su una superflce preparata con cal- 
cina e bitume, o stucco, in modo da simulare con la studiata 
combinazione dei colori un dipinto ; opus vermiculatum, connes- 
sione di sottili petruzze allungate ; opus sedile, connessione a 
disegno di lastre di marmo di varia forma, grandezza e colore. 

3. — £ con ciò diamo termine alla trattazione della storia 
delle arti del disegno presso gli antichi. 

Il Cristianesimo inizia, con la nova storia, che è quanto 
dire con la nova civiltà, una nova arte: l'arte moderna. 
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IV. 

L'ARTE ROMAICA ORISTIANEGGIATA 
LA BISAJ^TmA E L'ARABA 



i. 

// Cristianesimo, il Germanesimo, la civiltà bisantina e l'arte. 

Abbiamo detto che il Cristianesimo inizia una nova civiltà, 
epperò una nova arte: l'arte moderna. E ciò, in certo largo 
senso, è vero. Ma bisogna intendersi : è vero più per gli spi- 
riti che per le forme. 

A voler seguire la volgare cronologia, noi dovremmo ora 
trattare di arte medievale , la quale comincerebbe, secondo 
alcuni storiografi, col riconoscimento, a dir cosi, ofiiciale della 
religione cristiana, dopo l'editto di Milano del 313, e sarebbe 
successivamente bisantina, innesto dell'arte romana su l'orien- 
tale ; araba, figlia della bisantina ; romanica, derivazione della 
bisantina insieme e della romana; e archiacuta, impropria- 
mente detta gotica, derivazione della romanica. La volgare 
cronologia, veramente, fa calare il sipario su la grande tragi- 
commedia medievale l'anno 1492: ma nessuno storiografo con- 
sidera medievale l'arte del secolo xv, detta volentieri ^eì pre- 
cursori, quando i precursori, se mai, converrebbe ricercarli 
molto prima I 

Ma e l'arte cristiana anteriore all'editto di Milano dove la si 
mette, quando si accetti questa denominazione di arte medie- 
vale? Ed è proprio vero che l'arte romanza, come amiamo 
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chiamarla, nata dalla fusione degli elementi romano e bisan- 
tino sotto l'impulso e l'incentivo della rinascente vita italiana, 
della vittoria dei Latini su i Barbari; l'arte che cosi mirabil- 
mente ritrae la gloria di quelle fervide repubblichette di mer- 
canti di marinaj e di operaj che furono i nostri Comuni, 
appartenga al medio evo? Se la barbarie feudalesca, se lo 
scadimento dei Latini, sopraffatti dagl'invasori teutonici, è il 
carattere distintivo dell'evo medio italiano; in quella fervida 
età romanza noi esciamo fuori del pelago del medio evo alla 
riva del Rinascimento. Dunque, non confondiamo. E ai cri- 
terii puramente cronologici sostituiamo i criterii morfologiciy 
vale a dire la considerazione delle successive forme della ci- 
viltà e delle conseguenti forme dell'arte. Perciò in questo libro 
quarto ci occuperemo soltanto del neoromanesimo cristiano e 
del neoorientalismo bisantino; nel quinto, dei primi albóri dei 
Rinascimento, cioè dell'ar/e romanza, o neolatina^ corrispettiva 
al lento risorgere, nell'età comunale, della civiltà romana o 
latina. A questo abbiamo dato il titolo, un po' lungo in vero, 
L'arte romana cristianeggiata, la bisantina e Varata, volendo 
co' nomi precisar bene le cose. 

Sin dagli ultimi anni dell'Impero romano si scinde la ci- 
viltà orientale dall'occidentale. Nell'Occidente la civiltà si 
compone di due novi elementi: Cristianesimo e Germanesìmo, 
che sì aggiungono alla Romanità. Ma, daccapo, quando l'Italia 
diventa un esarcato, l'Oriente si mescola con l'Occidente: e 
l'Ellenismo, sia pur degenerato, risorge; favorito più tardi 
dalle crociate e dai commerci delle repubbliche marinare. 
Perciò noi dobbiamo, rispetto all'arte, considerare il Cristia- 
nesimo, il Germanesimo e la civiltà bisantina. 

All'arte cristiana primitiva non si può dare altra lode che 
quella di essersi serbata fedele alla tradizione romana, salvando 
cosi e perpetuando l'arte antica, pur trasformandola secondo 
il proprio ideale etico ed estetico. I cristiani non crearono 
una nova bellezza, ma tradussero coi metodi conosciuti e con 
le vecchie forme il novo pensiero. Un puro estetico potrebbe 
senz'altro asserire che la cosiddetta arte paleocristiana non è 
arte, non essendo essa la nova forma d'un novo contenuto, 
ma novo contenuto constretto in vecchie forme. Certo è che, 
senza l'arte romana, non sarebbe stata possibile l'arte cristiana 
primitiva. Come il Cristianesimo divenne Cattolicesimo sul 
terreno della Romanità, cosi la religione cristiana a contatto 
col mondo pagano si trasformò da culto giudaico, nemico 
dell'arte, in culto pagano, amico dell'arte. 
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Se cosi non fosse accaduto, T ascetismo sarebbe riuscito esi- 
ziale all'arte. Le anime timorate non si spaventino. Non ripe- 
teremo le generiche accuse del Renan al Cristianesimo pau- 
rosamente diffidente della bellezza. L'ideale ascetico non è 
l'ideale cristiano di Cristo, il quale disse al mondo la parola 
della carità, cioè dell'amore operoso: tutti gli uomini essere 
figli di Dio, epperò doversi amare come fratelli. Verità sem- 
plice come tutte le cose grandi, e grande come tutte le cose 
semplici, e d'immenso valore sociale. Cristo predicò il sacri- 
fizio pel bene degli altri, non già la folle rinunzia alle opere 
e ai beni della vita. Questo sentimento del sacrifizio e l'altro 
dell'amore santificato dalla maternità sono due grandi con- 
quiste nello spirito umano, e due fonti, quant'altre mai degne 
e inesauribili, d'inspirazione artistica, dovute al Cristo. Ma 
quanto diversa dalla morale evangelica la morale ascetica I 

L'«(7X)77i;, che pei Greci era l'esercizio e la disciplina neces- 
saria a preparar l'atleta alla lotta, diventa pel cristiano il 
complesso de' mèzzi ond'egli acquista la beatitudine eterna: 
il disprezzo di sé e di tutto ciò per cui la vita è degna di 
essere vissuta, il desiderio antinaturale del dolore fisico e 
morale, l'amore dell'eterno e dell'assoluto, e la condanna del 
temporale e del relativo, cioè della vita. 

« Infiammati di dolore ed ebbri di martirio (dice lo Zini), i 
cristiani dimenticarono il giocondo ospite di Cana e l'arguto 
parabolista della Montagna, fidente negli uomini e in Dio, per 
non vedere più che il re di passione coronato di spine ». E 
la croce aduggiò il mondo. 

Curiosa cosa, il rifiuto della vita va di pari passo con l'orrore 
della morte ! L'arte non fa che significare sofferenze e sup- 
plizii: la vita è intesa come un correre alla morte. Per secoli e 
secoli gli uomini vivono di fede e di paura : fede che giunge alle 
allucinazioni dell'estasi, paura che diventa incubo, delirio. Da 
tale stato d'animo nasce naturalmente l'intolleranza, il fana- 
tismo feroce, che rinnega la pietà e l'amore del mite Nazareno, 
illuminando di sinistra luce con le fiamme dei roghi le tenebre 
dell'evo medio. Ascetismo e violenza: ecco il medio evo. 

Come può l'arte fiorire in tali tèmpi di tristezze e di furori? 

Fuggir le ninfe a ]piangere ne' fiumi 

occulte e dentro i cortici materni, 

od ululando dile^uaron come 

nuvole a i monti, 
quando una strana compagnia, tra i bianchi 

templi spogliati e i colonnati infranti, 

procede lenta, in neri sacchi avvolta, 

litaniando 
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E le arti plastiche donde tolgono i loro modelli, se il corpo 
umano è maledetto, se la donna è ritenuta Tessere impuro, 
lo strumento della dannazione, l'opera del diavolo, TEva ten- 
tatrice? Se l'antichità romana à la colpa d'aver dispregiato il 
lavoro, il Cristianesimo à la colpa di aver ritenuto abjetto il 
corpo. Il Diavolo: ecco il novo tipo estetico. 

Il medio evo fa ricomparire nell'arte, peggiorandolo, il mo- 
struoso e il grottesco del mostruoso grottesco Oriente. La 
reazione medievale, che il Michelet à chiamato la proscrizione 
della natura, trasforma gli dèi pagani in demonii. 

Dal V al XII secolo anche nell'arte domina il dogma. « Cristi 
e Panagie (1) (scrive il Taine), emaciati smilzi rigidi, meri 
fusti, e qualche volta scheletri veri, di cui gli occhi incavati, 
le cornee bianche, le labbra sottili, il viso affilato, la fronte 
angusta, le mani magre e inerti danno l'idea di un asceta 
tisico e idiota ». E ancora: « La stessa malattia dura per tutto 
il medio evo. A guardar le vetrate e le statue delle cattedrali 
e le pitture primitive, pare che là razza umana sia degene- 
rata, e il sangue umano si sia impoverito ». 

Per l'ascetismo l'arte, la pura arte, è superfluità. L'essen- 
ziale è qui, dice lo Hegel, la interna certezza dell'eterna 
verità : la bellezza o la rappresentazione è accessoria e indif- 
ferente, poiché la verità è presente alla coscienza indipenden- 
temente dall'arte. Come lo spirito solo nel corpo apparisce in 
conveniente modo, così l'umanamento solo può farci intuire il 
divino in sensibile guisa: epperò i Greci umanarono gl'iddìi, 
e raggiunsero la classicità, vale a dire l'accordo perfetto tra 
l'interno e l'esterno. Ma i cristiani non umanarono Iddìo: il 
Didron, nella sua Iconografia cristiana, ci fa sapere di non 
aver trovato un'immagine di Dio sino al xii secolo. Certo, le 
immagini di Dio in questi secoli sono più che rare. L'Iddio 
dei cristiani, come l'Iddio giudaico, è informe e ineffabile; e 
solo il simbolo può significarlo (2). In somma, l'arte cristiana 
anteriore alla Rinascita è sublime, se vuoisi, bella non mai; 
ritorna al simbolismo orientale, alle figure gigantesche e 
e spaventate dell'Oriente. 



(1) Panagia, dal ereoo, hitta santa: la Madonna. 

(2) « L'idea del Padreterno — scrive il Bochette — fu quasi sempre 
espressa su i monumenti cristiani dei primi tèm^i con una mano 
ch'esce dalle nubi. L'immagine del Padreterno è rimasta estranea al 
Cristianesimo per un numero di secoli superiore a quelli ohe ci 
vollero perché Giove Olimpico potesse manifestarsi sotto la mano di 
Fidia ». 
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E questo ricorso si può spiegare con J 'origine orientale della 
religione del Cristo. Già nell'Impero romano s'era spenta la 
democrazia classica, che aveva dato ai Greci e ai Romani il 
rispetto della dignità umana, l'amore del sapere, l'orgoglio 
della virtù, l'amore della natura e dell'arte. Con la tetrarchia 
e con Costantino, il mondo occidentale ricadde sotto il despo- 
tismo asiatico; e alla democrazia, come già nello schiavo 
Oriente, non restava altra ribellione e altra protesta che 
affogare nell'ideale ascetico ogni spirito di attività e ogni 
manifestazione personale. É questa la ragione della mancanza 
d'individualità, dell'impersonalità dell'arte orientale e medie- 
vale: impersonalità che culmina nell'età feudale, quando 
l'individuo è, generalmente parlando, assorbito dalle gerarchie 
e dalle caste. 

Ma torniamo a distinguere : se, in quanto è ascetismo, il Cri- 
stianesimo ritiene la immobilità orientale, è la negazione del- 
l'arte, quantunque (bisogna riconoscerlo) all'arte moderna 
lasci il senso profondo della vita interiore, la concezione 
romantica della vita; in quanto è ordinamento ecclesiastico, 
si fa romano, e, salvando le tradizioni eclettiche e universali 
dell'Impero, trasformando il paganesimo, conserva e diffonde 
la lingua e l'arte latina, continua l'unificazione civile dell'Im- 
pero, mantiene la romanità dell'Occidente. 

Il feudalismo segna un gran progresso. Le invasioni germa- 
niche non erano state un male, in quanto avevano fatto colare 
nelle esauste vene della Latinità un sangue giovine e fecondo ; 
il feudalismo, che è quanto dire il Germanesimo posteriore 
alle invasioni, spezzando l'unità politica dell'Impero, favorì 
la rinascita dei municipii romani nei liberi Comuni; fu un 
internodio necessario fra il mondo antico e il mondo moderno. 
E la cavalleria, per quanto infeudata al sentimento religioso, 
combattendo per alti ideali umani, dando a gli uomini un 
novo concetto dell'onore e dell'amore, contribuì al rinnova- 
mento dell'arte. 

Finalmente la dominazione bisantina, durata sino al Mille 
circa, è importantissima per gli effetti suoi nella vita e nella 
cultura italiana. Il neoellenìsmo si fa sentire nel costume nel- 
l'arte nella liturgia, massime nell'Italia meridionale, nell'an- 
tica Magnagrecia risorgente. Da Trani a Gaeta, da Bari ad 
Amalfi e a Napoli, i Comuni del mezzogiorno, nati nel risveglio 
economico determinato dalle relazioni con l'Oriente, diven- 
tano intorno al Mille gli antesignani dell'attività commerciale 
mediterranea, e preparano l'avvento della civiltà comunale. 
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Dopo il Mille, gli uomini cominciano a destarsi dal loro 
sonno angoscioso. Presto salperanno dai nostri porti le navi 
crociate a conquistar mercati in Oriente. 

Riassumendo e concludendo, l'arte cristiana arcaica (cioè 
l'arte dell'Occidente sino a Carlo Magno) non è che l'arte ro- 
mana Cristian eggiata. Ma la tradizione romana comincia aa 
infiacchirsi, quando l'Impero romano d'oriente contrappone 
un novo stile a quello usato dai Romani d'occidente. Le in- 
vasioni dei Barbari, la fondazione dell'esarcato di Ravenna, 
la dominazione langobarda, le lotte tra i Langobardi e i 
Franchi, lo stabilimento del potere politico dei papi dopo la 
caduta dei Langobardi ebbero notevole efficacia su l'evolu- 
zione dell'arte; la quale, dal secolo vi in poi, è insieme romana^ 
sempre più scadente, e bisantinoj progrediente, in fiore nelle 
terre dell'Esarcato e lungo le coste adriatiche, e diffondentesi 
altrove. Dall'ottavo al duodecimo secolo, l'arte romana è in gran 
parte soppiantata dalla bisantina e dalla moresca ; e risorgerà 
solo, trasformata dai novi bisogni della società italiana, nel- 
l'età comunale (secoli xii-xiv). Avremo allora l'orfc romanza 
o neolatina, argomento della quinta parte della nostra storia. 



II. 

L'arte romana cristianeggiata. — 1. Le catacombe, 
2. La pittura simbolica. 

1. — Come l'egizia dagl'ipogèi, l'arte cristiana nacque dai 
cemeteri, o « luoghi di riposo ». Nella Roma sotterranea, nelle 
catacombe si devono ricercare le prime linee, i primi segni 
dell'arte nova (o, meglio, della rinnovata arte romana) dal i 
al V secolo dell'era cristiana. I cemeteri furono, a cominciare 
dal secolo xv, chiamati catacombe dal nome di uno di essi, 
quello di san Sebastiano, detto, non si sa bene perché, ad 
Catacumbas. Per costruire le catacombe, i cristiani s'impa- 
dronirono, talvolta, di alcune antiche cave abbandonate, 
donde i Romani avevano estratto la pozzolana ; più sovente, 
seguendo l'uso ebraico e orientale, se le scavarono da sé. Le 
catacombe (fig. 175 e 176), dove i primi fedeli si raccoglie- 
vano a pregare, seppellivano i loro morti, si refugiavano 
durante le persecuzioni del iii secolo, sono gallerie sotter- 
ranee, leggermente arcuate, con ambulatorii interni (ne' 
quali la luce e l'aria penetrano da radi pozzi a forma di 
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piramidi tronche, detti lucernarii), strettissimi, all' opposto 
degli ambalatorii d'ingresso, che sono veri vestibuli. Nelle 
pareti delle gallerie sono scavate le nicchie (loculi), che acco- 
glievano i cadaveri. Ma i cadaveri dei personaggi ragguarde- 
voli erano posti entro sarcofagi che si mettevano nei cubicoli, 
tombe di famiglia, camere rettangolari, adorne di stucchi e 
di pitture, specialmente nella vòlta, o*arcosolio. La cripta, o 




Fig. 17ó. — Ingresso alle Catacombe di Santa Domitilla. 

cappella sotterranea, ove i fedeli si raccoglievano a pregare, 
è il protòtipo della chiesa cristiana. Le catacombe formano 
un gran cerchio attorno a Roma: le più importanti sono 
quelle di San Callisto, che furono la sepoltura de* papi nel 
II secolo, dei Santi Nereo e Achillèo, di Santa Priscilla, di 
SanV Agnese e di San Sebastiano, Altre catacombe a Napoli, a 
Siracusa, a Chiusi, a Venosa, a Girgenti, a Malta, a Palermo, 
e fuori d'Italia. 

2. — Nelle catacombe l'opera degli scultori è minima : si 
riduce a qualche plastica decorativa, o stucco, e a qualche 
sarcofago, fors'anche pagano: che i cristiani dovettero aver 
l'uso di acquistar belle e fatte le tombe, scegliendo quelle le 
cui rappresentazioni offendessero meno le loro credenze. I 
cristiani odiavano lo scalpello, che tante veneri vittoriose e 
tanti gagliardi atleti aveva fatto balzare dal marmo. Né la 
pittura fu molto più fortunata. L'arte si nutre di luce e di 
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libertà. Come ^loteTano crear la bellezza i pittori delle cata- 
combe? Tuttavia, nei tèmpi prossimi al classicismo pagano, 
sopravvisse la tradizione dell'arte ellenistica; gli artisti cri- 
stiani non fecero altro che modificare, adattandole alla signi- 
ficazione delle nuove 
idee, quando senza 
altro nonlecopiaronoy 
le decorazioni di cui 
i loro predecessori 
avevano adorne le 
ville romane o le case 
di Pompei. Alcune pit- 
ture del Cemetero di 
Callisto (fìg. 177 e 178) 
sono tra le più belle 
cherantichità ciabbia 
tramandate. Nelle pit- 
ture delle catacombe 
di Napoli (iv-vi se- 
colo), l'arte cristiana 
appare rivestita delle 
più pure formegreche: 
il che si spiega col 
permanere dell'ele- 
mento classico a Nea- 
poli, dove ne' primi 
secoli del Cristiane- 
simo si parlava ancora 
greco. Ma in genere la 
pittura cristiana difiFe- 
risce dalla greco-ro- 
mana per minor accuratezza tecnica e pel simbolismo. 

Figure d'uomini, d'animali, di cose divennero puri segni 
ideografici. Il pavone (che rimette le piume a primavera),, 
sacro a Giunone, simboleggiò la resurrezione. La vite, sacra 
a Bacco, la parola del Cristo. L'aquila di Giove e il leone di 
Cibele divennero gli emblemi di san Giovanni e di san Marco 
evangelisti. // Buon Pastore (Vig, 179), probabile trasformazione 
deìVErmes erioforo (1), è la rappresentazione più antica della 
persona di Cristo. UOrante, trasformazione della Pietas, sim- 
boleggia la preghiera. Orfeo, che col dolce canto conquide le 




Fig. 176. — Catacombe di San Callisto. 
Cappella dei Papi. 



(1) Mercurio che porta l'ariete : da Xj^»'?, ariete, ef Ijsw, portare : cfr. p. 55u 
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fiere, rappresenta il Cristo che con la buona novella à spe- 
trato i cuori. Ulisse, che si tura le orecchie per non udire il 
canto delle sirene, è il cristiano che resiste alle tentazioni. 
Psiche, che scopre 
Eros, rammenta la 
funesta curiosità di 
Eva. A differenza del 
Rinascimento , che 
non rivesti, com 'altri 
crede, le idee nuove 
delle forme antiche, 
ma, pur inspirandosi 
all'antico, produsse 
nuove forme; i cri- 
stiani, non potendo 
creare una nova bel- 
lezza, imitarono i 
modelli classici, tutte 
le volte che, allego- 
rizzati, potevano 
servire alla nova 
fede. 

Altri soggetti, rappresentati più tardi, sono puramente bi- 
blici, ma anch'essi anno, come negli scritti dei dottori della 
Chiesa, senso figurato. Mosè, che fa scaturire l'acqua dalla 




Fig. 177. — Decorazione della Cappella dei Sacramenti 
nelle Catacombe di San Callisto. 




Fig. 178. — Dalla Storia di Psiche, nelle Catacombe di San Callisto. 
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rupe (fìg. 180), significa la resurrezione; il sacrificio d'Isacco, 
o Daniele nella fossa dei leoni, il martirio e la Crocifissione. 
Altri simboli : le pecore, l'agnello e il cervo, Cristo, gli apo- 
stoli, i fedeli; gli uccelli, le 
anime dei màrtiri volanti in 
cielo; la colomba, lo Spirito 
Santo ; il gallo, la resurre- 
zione; il pesce ('irì7oui Xpc^Tój, 
eeoij Tiòiy ir^n^tp) o il delfino, 
Cristo. La nave, la Chiesa; 
l'ancora, la salvezza. E per- 
fino i colori anno il loro 
significato. 

Spesso, il fine di queste 
pitture è quello di ritrarre 
preghiere o inviti a pregare : 
onde il Wilpert, a spiegarle, 
à ricorso al confronto con le 
preghiere liturgiche dei de- 
funti come già il Le Blant a 




Fig. 179. — Il buon Pastore 
nelle Catacombe di San Callisto. 



spiegare le sculture de' sar- 
cofagi. Quello che la liturgia 
diceva con le parole, il lapi- 
cida scolpiva nel marmo, il 
pittore ritraeva coi colori. 
Qualcuno per altro (secondo 
noi, a torto) non vede in 
questo simbolismo, in questa 
pittura d'idee, o scrittura 
geroglifica, come il Wilpert 
la chiama, altro che motivi 
ellenistici ornamentali. Si 
rammenti, del resto, che 
l'allegorizzare fu una ten- 
denza dell'arte ellenistica e 
romana. 

È da notare il fatto che 
l'ancor sereno misticismo 
primitivo non rievoca i do- 
lorosi fatti della Passione, 

mentre l'ascetismo del Cristianesimo degenerato prodigherà 
le immagini del martirio e della Crocifissione. 

I pittori delle catacombe? Il Wilpert rivendica la romanità 




Fig. 180. - Mosè, 
nelle Catacombe di San Callisto. 
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delle « pitture ideate ne' sepolcreti delle catacombe, ed ese- 
guite da artisti che vivevano in Roma, in Roma lavoravano 
ed erano senza dubbio in maggioranza romani ». 

Gli artisti pagani di 
Roma non sempre sen- 
tirono il fascino della 
bellezza: molto meno 
i cristiani. Si veda la 
Madonna con Gesù e il 
profeta Isaia, del Ceme- 
tero di Santa Priscilla 
a Roma(fìg. 181), imma- 
gine del II secolo, la più 
antica che si conosca : 
la Madonna è qui una 
brutta matrona ro- 
mana, non già la Ver- 
gine divina sorridente. 
Eppureroblio della tra- 
dizione antica nel v se- 
colo, quando le cata- 
combe cessarono di 
essere sepolture per di- 
ventare mèta di pii 
pellegrinaggi, fece ca- 
dere anche più in basso 
la misera pitturai 
^ All'arte paleocri- 
stiana cemeteriale non mancarono del tutto musaici: mono- 
grammi di Cristo, croci, inscrizioni, simboli varii. 

L'arte delle catacombe, rivelata la prima volta dal maltese 
Antonio Bosio(m. 1629), si può studiare nelle opere diG. B. De 
Rossi, principe dell'archeologia cristiana, e de' suoi scolari 
Armellini e Marucchi. 




Fig. 181. -> Madonna con Gesti e Isaia, 
nelle Catacombe di Santa Priscilla. 



III. 

L'arte romana cristianeggiata. — 1. Le basiliche. 
2. La scultura. — 3. / musaici. 

1. — Se i primi cinque secoli del Cristianesimo non videro 
nascere un novo stile né nella pittura, né nella scultura, l'ar- 
chitettura prendeva novo incremento giusta i bisogni del novo 

Natali e Vitelli. — Storia dell'arte. 14 
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calto. Già nel iv secolo e le grandi basiliche e le chiese pri- 
vate, o titoli, formavano l'invidia de' pagani, la maraviglia de* 
pellegrini che convenivano a Roma da ogni parte del mondo. 
Nell'età di Costantino ebbe veramente origine l'arte cristiana, 
che fin allora s'era contentata di adornare le tombe dei màr- 
tiri. Dopo l'editto di Milano, i cristiani escirono dal bujo delle 
catacombe alla gloria del sole, e lungo le vie che conduce- 
vano a Roma, su le cripte che accoglievano le salme dei màr- 
tiri, costruirono templi sontuosi, che erano una trasforma- 
zione (e ne serbavano il nome) delle basiliche pagane. Le chiese 



CROCE LATINA 
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cristiane, che sono il luogo di riunione dei fedeli (mentre i 
templi pagani erano la dimora della divinità), presero a mo- 
dello i luoghi pagani chiusi di riunione. Cosi quelle che erano 
state sede, una volta, della giustizia umana, divenivano sede, 
ora, della giustizia divina. 

Le basiliche cristiane non differiscono sostanzialmente dalle 
romane (p. 164), pur traendo qualche elemento dalle catacombe. 
Le loro colonne sono spesso quelle dei templi pagani : si chia- 
mano frammentarie le basiliche (p. es,. San Lorenzo fuor delle 
mura) costruite in parte con frammenti di edifizii pagani. 

La basilica cristiana, preceduta dal portico e daìV atrio o 
cortile-giardino (paradiso), in mezzo al quale c'è una tazza, o 
càntaro, per le abluzioni, è divisa, come la romana, in tre o 
cinque navi, delle quali la mediana è più larga e più alta delle 
laterali ; à nel fondo un'abside, specie di conca, di pianta 
semicircolare ; e à degli accessorii, di cui manca la basilica 
romana : l'altare, isolato nel mezzo dell'abside, la quale è 
separata dalla navata dall'arco trionfale, cioè adorno di rap- 
presentazioni musive dei trionfi di Cristo ; il coro con due 
tribune, o amboni ; una cappella sotterranea, corrispondente 
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Fig. 182. — Interno di Sant'Agnese fuor delle mnra. 
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Fig. 183. — Esterno di Saut' Agnese fuor delle mura. 




Fig. 184, — Esterno di San Lorenzo fuor delle mura. 
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all'altare, detta cripiay o martyrium, perché deposito delle 
ceneri dei màrtiri ; e spesso il transetto, o nave traversale, 
il cui uso, divenuto ben presto comune, costituì la pianta 
caratteristica della chiesa cristiana : la croce latina, o la croce 
greca, cioè a bracci diseguali o eguali. 




Fìg. 185. — Interno di San Lorenzo fuor delle mura. 

La prima chiesa, secondo la tradizione, sarebbe Santa Pu- 
denziantty oratorio privato sino al iv secolo, fondato, secondo 
la leggenda, dallo stesso san Pietro nella casa del senatore 
Pudens. S'attribuisce a Calisto I (218-222) la fondazione di 
Santa Maria in Trastevere ^ e al suo successore Urbano quella 
di Santa Cecilia, Sant'Alessio e Santa Prisca si fanno risalire 
al principio del secolo iv, nel qual secolo fu costruito anche 
San Clemente, poi ricostruito nel secolo xi. Costantino è detto 
fondatore di San Giovanni in Laterano, San Pietro, San Paolo 
fuor delle mura, Santa Croce di Gerusalemme, Sant'Agnese fuor 
delle mura (fìg. 182 e 183), San Lorenzo fuor delle mura (fìg. 184 
e 185); ma forse fondò soltanto la prima, detta omnium Urbis 
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et Orbis ecclesiarum mater et caput. Le sette chiese visitate dai 
pellegrini erano: San Giovanni in LateranOy San Pietro e San Paolo, 
le tre maggiori della Cristianità, San Lorenzo ^ Santa Maria 
Maggiore (eretta da Sisto III, eletto papa nel 432), Santa Croce 
di Gerusalemme e San Sebastiano. 

I molti restauri anno tolto il carattere primitivo alle basi- 
liche cristiane. La Chiesa di Santa Sabina, eretta nel 425 sotto 




Fig. 186. — Interno di Santo Stefano Rotondo. 

San Celestino I, è forse quella che meglio à serbato il sistema 
primitivo, affine a quello delle basìliche romane. 

Ma per gli edifìzii sacri non si usò soltanto la forma basi- 
licale : si ricorse anche alla rotonda romana ; si costruirono 
o si adattarono edifìzii di pianta circolare o ottagonale, spe- 
cialmente per cappelle funerarie, o mausolèi, e battisteri : come 
se ne vedono a Roma, a Ravenna, a Novara, a Napoli e altrove; 
opere del iv, v e vi secolo. Non occorre dire che la forma, 
come il nome, del mausolèo è pagana. Quanto al battistero, 
esso, in origine, era il bagno d'acqua fredda, ne la cella 
frigidaria delle terme romane. Ma le rotonde cristiane diffe- 
riscono dalle romane in questo, che la cupola, invece di 
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Fig. 187. — Maasolèo di Sunta Costanza. 
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elevarsi dal muro esterno, si eleva dall'anello interno, sia diret- 
* tamente dalle colonne, sia da un tamburo che poggia su le 
colonne. 

La più grande chiesa rotonda che esìsta, è quella di Santo Ste- 
fano Rotondo (fig. 186), costruita sul Monte Celio in onore del 
protomartire Stefano (468 472), se pure non è, come altri crede, 




Fig. 188. — £6terno del Mausolèo di Galla Placidia. 

Tadattamento della parte centrale del Macellum Magnum, della 
età di Nerone. 

È di forma circolare il Mausolèo di Santa Costanza (fig. 187) 
(sec. iv), che deve il suo nome all'essere stato sepoltura della 
figlia di Costantino ; ottagonale è il Battistero di San Giovanni, 
di origine costantiniana, il più antico de' battisteri, il modello 
di quanti ne furono poi edificati in Italia. Si costruirono bat- 
tisteri sino al secolo xiii, quando, caduto in disuso il batte- 
simo per immersione, si cominciò a somministrare il batte- 
simo nelle stesse chiese. 

Dopo Roma, il centro principale dell'arte paleocristiana è 
Ravenna. Della Ravenna romana di Onorio e di Placidia (402- 
450) ci restano la Basilica di San Giovanni Evangelista, il Batti- 
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stero degli Ortodossi o San Giovanni in fonie, ottagono, il Mau- 
solèo di Galla Placidia (fig. 188 e 189), a croce latina con cupola; 
della Ravenna degli Ostrogoti (493-539), il Battistero degli Ariani^ 
ottagono, la Chiesa di San Martino in caelo aureo, poi Sant* Apol- 
linare nuovo, e il Mausolèo di Teodorico (fig. 190), gigantesca 
rotonda decagona con cupola, costruita per ordine dello stesso 
Teodorico verso il 520. 




Fig. 189. — Interno del Mansolèo di Galla Placidia. 

Inutile dire che l'architettura civile e domestica non à alcuna 
importanza ne* primi secoli del Cristianesimo. 

Alla primitiva architettura cristiana non si può dar vanto 
di originalità. Eppure segna un progresso immenso. Nel si- 
stema orientale-greco, il pieno à il predominio sul vano. 
« Roma (scrive il Massarani) inizia l'arco, una grande novità, 
feconda di rivoluzioni ; ma non ne cava le conseguenze, perché 
rinchiude tuttavìa la curva dentro alla quadratura degli ordini 
greci. Alla decadenza dell'Impero tocca in sòrte di emanci- 
pare l'arco dall'architrave, principiando inconsapevolmente 
un'era nuova nell'arte ; a quella guisa che il Cristianesimo, 
scossa la superba ossatura gerarchica dell'impero romano, 
inizia, consapevolmente o no, la disgregazione delle razze 
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barbare, e la loro emancipazione dalla rigida unità della con- 
quista cesarea ». A gli ammassicciati superanti di superfìcie i 
vani, sottentra Ja colonna messa a regger Tarco da sola ; la 
linea verticale soppianta la orizzontale. Bi^nzio compirà 
Topera : e il vano trionferà nella cupola, come il pieno aveva 
trionfato nella piramide. 




Fig. 190. — Mausolèo di Teodorico. 

2. — Escito dalle catacombe, non soltanto la forma de* templi 
il Cristianesimo mutuò dal Paganesimo, ma riti usi cerimonie 
pagane, come a dire i grandi ceri, sostituiti alle candele sot- 
tilissime delle sinagoghe, Tacqua lustrale, il culto delle imma- 
gini. Non potendo convertire i pagani, la Chiesa si converti 
al paganesimo. Il Giudaismo aveva vietata, come sacrilega, la 
rappresentazione sensibile della Divinità. Il Cristianesimo cat- 
tolico, cioè il bonsenso latino, revocò questo divieto : la 
doppia natura, divina e umana, del Cristo rese ancora pos- 
sibile l'opera de lo scalpello e del pennello. Già nelle cata- 
combe abbiamo veduto fìgure umane, non ancora, per altro, 
per rispetto alle recenti origini giudaiche, venerate su gli altari. 
Ma al principio del vi secolo si mise su l'altare il crocifìsso; 
nel secolo vii si adoravano le immagini d'un gran numero di 
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santi e di madonne. Il fastoso antropomorfismo del culto greco- 
romano tornò in onore col beneplacito di Gregorio Magno, il 
quale scrisse la pittura usarsi nelle chiese, ut hi qui litteras 
nesciunty saltem in parietibus videndo legant quae legere in codi- 
cibus non valent (Epist,, ix, 105). 

Cosi parlar conviensi al vostro ingegno, 

perocché solo da sensato apprende 

ciò che fa poscia dUntelletto de^no. 
Per questo la Scrittura condescende 

a vostra facultade, e piedi e mano 

attribuisce a Dio, ed altro intende ; 
e Santa Chiesa con aspetto umano 

Gabriele e Michel vi rappresenta, 

e l'altro che Tobia rifece sano. 

(Paradiso, iv, 40-49;. 

Senonché nel secolo viii l'antagonismo tra Oriente e Occi- 
dente dà ansa SLÌViconoclasliay favorita, non per altra ragione 
che politica, da Leone Tlsaurico. 

Veniamo alla scultura paleocristiana. 

Sono poche le statue dei primi secoli dell'arte cristiana, e 
per lo più appartengono alla scultura romana scaduta. 

Cosi la statua vaticana rappresentante San Pietro in cattedra 
(fìg. 191), in atto di benedire i fedeli, sarebbe in origine, se- 
condo qualche storico, la icone d'un senatore o d'un filosofo 
romano (1) : e la statua, genuina solo nella parte inferiore, di 
Sant'Ippolito su la scala del Museo Cristiano Lateranense (2), 
sarebbe la icone d'un retore o d'un filosofo, scolpita nel se- 
colo IV. Dal II al IV secolo è comune il erioforo, cioè l'imma- 
gine del Buon Pastore, divenuta, come sappiamo, simbolo 
del Salvatore. Roma ne possiede più d'un esemplare : il più 
antico e il più bello è quello del Museo Lateranense, strin- 
gente l'agnello con ambedue le mani (fìg. 192). Il tipo risale 
all'Ermes erioforo di Calamide, e più su (fig. 40); ma alla 
salacia dell'Ermes antico è sostituita la mansuetudine del Cristo. 

Gli esempi maggiori di scultura paleocristiana sono dati dai 
bassorilievi dei sarcofagi, non dissimili, neppure nelle rap- 
presentazioni, dai pagani. Non vi trovi infatti le immagini 
degli Apostoli né altri segni di cristianità, se ne togli il Crio- 
foro, il delfino, simboleggia n te l'amore alla Chiesa, la fenice, 
simboleggiante la fede. La miglior raccolta di sarcofagi è 
quella del Museo Lateranense; sarcofagi cristiani si vedono 
nelle catacombe romane, nella cripta di San Gennaro a Napoli, 

{V\ Ma il Venturi ogsi la crede opera di Arnolfo di Cambio 
(2) Ordinato da G. B. De Bossi, questo museo è la più ricca e pre- 
siosa raccolta di Antichità cristiane. 
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Fig. 191. — San Pietro in cattedra (Basilica di San Pietro). 

nel Camposanto di Pisa, a Milano, a Ravenna, a Perugia, ad 
Ancona, a Siracusa; nelle province renane, nell'Istria, nella 
Dalmazia, nel Veneto, nella Francia meridionale : 

si come ad Arli, ove il Rodano stagna, 

si come a Fola, 

fanno i sepolcri tutto '1 loco varo. 

(Inferno^ ix, 112-15J. 
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Ma il più notabile è quello di Giunio Basso, del iv secolo, 
nelle Grotte Vaticane (fig. 193). 

Nel IV secolo al simbolismo succede la rappresentazione di 
episodii biblici ; per es., nel citato sarcofago di Giunio Basso, 
la fronte principale è divisa in due piani, ciascuno con cinque 
storie tratte dalla Bibbia e dagli Atti degli Apostoli. I bei sar- 
cofagi non sono posteriori al se- 
colo VI, quando la scultura imbar- 
barisce veramente. 

Non dobbiamo dimenticare la 
porta di legno scolpito di Santa 
Sabina (fig. 194), chiesa eretta su 
l'Aventino dà Pietro dllliria, prete 
romano, dopoché Alarico si ritrasse 
da Roma, essendo papa Celestino I; 
porta veramente degna di essere 
l'ingresso della casa di Dio; i cui 
ventotto bassorilievi, rappresentanti 
fatti paralleli del nuovo e del vecchio 
Testamento, attestano la vittoria e 
il predominio della Chiesa. Il primo 
riquadro in alto a sinistra contiene 
la più antica immagine del Croci- 
fisso che si riscontri nella storia 
dell'arte. É da notare, per altro, 
che l'età di questi bassorilievi è 
incerta : va dal v al xii secolo. Ma 
Adolfo Venturi, nel primo volume 
di quella sua Storia delVarte che 
auguriamo all'Italia e a gli studii di 
veder presto compita, li assegna 
per la maggior parte ai tèmpi di Celestino I e del suo succes- 
sore. Siamo ben lungi qui dall'arte ingenua delle catacombe: 
l'arte romana scaduta fa le ultime sue prove, e quasi prean- 
nunzia la sua futura rinascita. 

3. — Mentre dispetta la scultura (tantoché perfìn Clemente 
Alessandrino si scaglia contro Fidia I), il Cristianesimo dà 
grande incremento alla pittura, intesa come scuola di morale 
religiosa. Alle pitture delle catacombe seguono i musaici delle 
basiliche, allo stile simbolico lo stile storico. Nei giorni del 
trionfo del Cristianesimo le incrostazioni marmoree de' pavi- 
menti de' templi pagani salgono a decorare le vòlte, a dar 
quadri alle absidi de' novi templi, a ornare gli archi di trionfo. 




Fig. 192. — Il Buon Pastore 
(Museo Laterano). 
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Le superstiti tradizioni classiche vietano la rappresentazione 
del dolore, dei martini, della morte : la Vergine non è la 




Fig. 194. " Porta di Santa Sabina. 

Donna dei dolori, ma la Regina del Cielo; Cristo non è il 
cruciato martire, ma il Trionfatore, giudice e re. I musaici 
colmarono il vóto lasciato nei templi dalla diminuita attività 
degli scultori. 
I musaici del Mausolèo di Santa Costanza (fìg. 195), rappre* 
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sentanti scene di vendemmia, si possono considerare come il 
primo saggio di pittura cristiana fuori delie catacombe (sec. iv). 
Un gran quadro (abbiamo distinto i musaici delle vòlte, me- 
ramente decorativi, da quelli delle absidi, veri quadri) è il 




Fig. 195. — Masaico del Mausolèo di Santa Costanza. 

musaico, pure del sec. iv, della Chiesa di Santa Pudenziana 
(fìg. 196): nel centro deiremiciclo, si vede, circondato dagli 
apostoli, il Redentore, a cui le chiese di Gerusalemme e di 
Betlemme offrono corone, e dietro il cui trono si erge il Cal- 
vario, su cui s'eleva la croce trionfante; in alto, i quattro 
evangelisti (Marco, il leone ; Matteo, l'angelo ; Luca, il toro ; 
Giovanni, l'aquila). 

Al secolo V appartengono i musaici dell'arco trionfale di 
Santa Maria Maggiore, glorifìcanti la Vergine, regina del cielo 
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e della terra; e il musaico del muro interno sopra la porta 
d'ingresso di Santa Sabina con due immagini muliebri, la 
Chiesa cattolica sórta dagli Ebrei, e la Chiesa cattolica sórta 
dai Gentili. 

Al secolo VI appartiene il più bello forse degli antichi mu- 
saici romani: quello dell'abside della Chiesa dei Ss. Cosma e 




Fig. 196. — Musaico di Santa Fadenziana. 



Damiano (fig. 197), che rappresenta san Pietro e san Paolo, 
i quali presentano a Cristo, maestosamente arringante, i santi 
Cosma e Damiano, e ai lati san Teodoro e papa Felice IV 
col modello della sua chiesa. 

Notabili i musaici del Battistero di San Giovanni in fonte a 
Napoli (principio del sec. v), grandiosamente classicheggianti 
non meno degli affreschi delle catacombe napoletane. 

Dopo Roma, la città più ricca di antichi musaici è Ravenna. 
Del secolo v sono quelli della cupola del Battistero degli Or- 
todossi, rappresentanti il battesimo di Cristo, con una perso- 
nifìcazione del Giordano, su fondo d'oro, e gli Apostoli su 
fondo azzurro; e quelli del Mausolèo di Galla Placidia, dove 
alle scene e a* simboli biblici, tra i quali bellissimo il Buon 
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Pastore f si aggiungono motivi naturalistici, colombe che be- 
vono in un vaso, e cervi presso una fontana. Nei musaici 
della navata centrale di Sant'Apollinare Nuovo (epoca teode- 
riciana), e propriamente nei quadretti della zona superiore, 
rappresentanti i miracoli e la passione di Cristo, l'arte à 
ancora una mirabile potenza di espressione. Nelle due mono- 
tone teorie, introdotte circa a mezzo il sec. vi, dei Martiri che 
portan corone a Gesù, e delle Vergini che portan corone a 
Maria, cominciano a manifestarsi i primi segni dello scadimento. 

IV. 
L'arte bisantina. 

L'arte bisantina è l'arte dell'Oriente cristiano o, meglio, del- 
l'Impero romano orientale, da quando Bisanzio, nel 330 d. C, 
ne divenne la metropoli, sino alla caduta dell'Impero bisantino 
(1453;, e anche dopo: che domina anc'oggi in tutti i paesi 
ne' quali à trionfato la Chiesa ortodossa. 

Costantino, abbandonando Roma, offriva all'arte cristiana 
un terreno vergine, oy'essa avrebbe potuto attecchire e frut- 
tificare senza l'assorbimento di succhi pagani ; e Bisanzio, 
emula di Roma, andò superba del Palazzo Cesareo, di Santa 
Sofia, dell'Ippodromo, il Fòro Romano dell'Impero d'Oriente. 

Tuttavia la tradizione pagana non al tutto si spense. Co- 
stantino aveva condotto con sé artisti romani; per adornare 
i novi edifìzii, Roma, Atene, città asiatiche greche sicule fu- 
rono spogliate d'opere d'arte; le colonne commemorative 
furono imitazione delle colonne Trajana e Antonina ; le statue 
iconiche, imitazione delle romane. Di più, i Bisantini nella 
costruzione delle basiliche seguirono il sistema latino. Se- 
nonché presto le alterazioni, specialmente decorative, dell'arte 
romana nella Siria e nella Persia ebbero fortuna a Bisanzio, 
originando un novo stile, connubio del romano con l'orien- 
tale, che fu poi chiamato bisantino. Cosi l'arte romana, che 
aveva cominciato a trasformarsi a Roma sotto l'afflato potente 
del cristianesimo, divenne, sotto i successori di Costantino, 
per opera di artefici greci, un'arte stranamente grandiosa e 
suntuosa, che si distingue soprattutto per la maestà degli 
archi e delle cupole (v. p. 141) e per lo sfoggio delle decora- 
zioni musive; un'arte impropriamente detta dal Bayet neo- 
ellenica o greca del medio evo, come quella che, lungi dal 
rammentare la divina semplicità ellenica, accoppia alla forte 
solidità romana la mollezza del fasto orientale. 
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Le discussioni su Torigine romana, sostenuta dal Riegi, 
od orientale, sostenuta dal Kondakov e dallo Strzygowski, 
deirarte bisantina possono evitarsi, quando si ammetta che essa 
non è altro che la trasformazione, operata da artefici greci, del- 
l'arte romana con infiltrazione di elementi orientali, delFEgitto, 
della Siria, della Persia, dell'Asia Minore (v. p. 141 e 182). 

Dopo una sosta ingloriosa, che data dalla morte di Teo- 
dosio (395), l'arte bisantina risorge più bella e più grande 
con l'assunzione al trono di Giustiniano (527), il cui regno fii 
il secolo d'oro, non che dell'arte, della sapienza civile. Ma 
l'arte bisantina scadde di novo nel secolo viii per le lotte tra 
gl'Iconoduli, favorevoli al culto delle immagini, e gl'Icono- 
clasti, avversi a quel culto: lotte finite con l'editto di Leone 
risaurico (726), che bandiva le immagini dal culto; e non si 
sollevò dall'abjezione, se non quando fu revocato l'editto di 
Leone (842), e sali al trono Basilio I il Macedone (867), sotto 
il quale si prepararono gli splendori artistici del secolo x, 
massime del regno di Costantino VII Porfiro genito (920-95), 
grande mecenate degli artisti, e artista egli stesso e scrittore. 
Insomma la dinastia macedone, che regnò dalla seconda metà 
del secolo ix alla prima metà del secolo xi, favori la seconda, 
e più splendida, età dell'oro dell'arte bisantina, a Bisanzio, 
ridivenuta il centro del commercio e della cultura mondiale. 
Finalmente la civiltà e l'arte bisantina mandano gli ultimi 
sprazzi di luce, specialmente a Costantinopoli, sul monte Athos, 
neirEUade, nell'Impero di Trebisonda, nel secolo xiv, per 
opera de' Paleologi, ultimi restauratori dell'Impero. 

E ora diciamo qualche cosa dei principali monumenti. 

La forma quadrata con lo sviluppo verticale pari all'orizzon- 
tale, che è quanto dire la forma cubica, e la croce greca sono i 
caratteri distintivi della chiesa bisantina, di cui Santa Sofìa è 
tipo e modello. Crede il Ramée che la predilezione de* Bisan- 
tini pel cubo sia un omaggio alla Trinità, triplicatamente sim- 
boleggiata nelle tre dimensioni, lunghezza, larghezza e altezza. 

L'icnografìa della chiesa bisantina è la croce greca formata 
da due navi di eguale altezza e larghezza, inscritta in un 
quadrato. Sul quadrato centrale, risultante dalle intersezioni 
delle due navi, sorge la cupola, sostenuta da quattro robusti 
pilastri uniti insieme con archi, su i quali s'impostano quattro 
porzioni di vòlta, dette pennacchi. A questa cupola si appog- 
giano quattro mezze cupole, o grosse nicchie. Negli arconi 
che sostengono la cupola, sono immessi due ordini di colonne 
che formano gallerie e spazii laterali destinati alle donne. È 
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notevole la forma del capitello (fìg. 198). Il capitello bisantino 
consta di due parti: la inferiore (il vero capitello), ornata in 
modo da sembrare un leggiadro paniere, e la superiore (pul- 
uinó), tronco di piramide rovesciata, variamente decorato 
spesso con croci, con cerchi, con simbolici animali. Esterna- 




Fig. 108. — Capitello bisantino (dalla Chiesa di San Vitale a Kavenna). 

mente, la forma della chiesa bisantina è semplicissima : è 
quella d'una scatola (dice il Sacken) dalla quale emerga la 
mezza sfera della cupola. 

Santa Sofìa (fìg. 199 e 200), sin dal 1453 ridotta a moschèa, 
edificata in origine da Costantino, secondo il sistema basili- 
cale romano, poi due volte distrutta, riedificata sotto Giusti- 
niano dal 532 al 562, da due architetti dell'Asia minore, Ante- 
Mio DI Tralles e Isidoro di Mileto, à la croce greca inscritta 
nel quadrato, e la cupola illuminata da ventiquattro finestre. 
Per la sua decorazione interna, si ricorse a' monumenti 
antichi: ma la galleria superiore à sessanta colonne adorne 
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di capitelli propriamente bisantini. 1 musaici di cui Giusti- 
niano aveva arricchite le pareti, furono coperti di calce dal 
fanatismo musulmano. Si legga la bella descrizione che E. De 
Amicis fa di Santa Sofia, tornandola con Timmaginazione al 
prìstino stato. 




Fig. 199. — Esterno di Santa Sofia (Costantinopoli). 

Anche l'architettura civile era sottoposta alle medesime 
leggi: anche qui, la forma semicircolare, la cupola, l'abside. 

Famoso è il Cesareo, cominciato da Costantino, continuato 
da Giustiniano, arricchito da Costantino Porfìrogenito, che ne 
fece, più che una reggia, un tempio a sé stesso, quando Bi- 
sanzio era il centro del commercio del mondo, e con le sue 
sete, con le sue armi, co* suoi oggetti d'oreficeria, co* suoi 
ricami tappeti avorìi giojelli propagava il suo gusto lussuoso 
ne' più lontani paesi: quando, come scrive uno storico del- 
l'arte bisantina, il Bayet, « le mode e i prodotti di Bisanzio 
equivalevano presso a poco alle mode e a' prodotti di Parigi 
dei nostri giorni ». Chi voglia avere un'idea di quel palazzo 
sfarzoso, legga qualche fantastica descrizione di palazzi delle 
Mille e una notte, tuttoché queste novelle appartengano alla 
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letteratura araba. Come vedremo, l'architettura araba non fu, 
in gran parte, che una derivazione della bisantina. 

« L'arte bisantina (concludiamo col Reinach) pesò a lungo 
come un incubo su i paesi d'Occidente, ma venne il giorno 




in cui il realismo italiano riprese il sopravvento, e ne usci il 
Rinascimento. Oggi l'arte bisantina vive ancora nella Grecia, 
nella Turchia, nella Russia (e nell'Armenia), nell'antico do- 
minio religioso di Bisanzio, mentre i paesi occidentali anno 
un'arte del tutto diversa, che si collega al realismo romano ». 
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V. 



L'architettura bisantina e romana in Italia. 

1. — Diciamo dell'architettura bisantina in Occidente. 

L'arte in Italia sino al sec. vi è romana, esercitata da ar- 
tisti nostri. Alla bufera delle invasioni degli Unni, dei Visi- 
goti, dei Vandali, degli Eru li la civiltà antica resistè vittoriosa. 




Fìg. 201. — Esterno della Basilica di San Vitale (Kaveuna). 

I Goti, più che imbarbarire i Romani, divennero romani; il 
regno di Teodorico e di Amalasunta (526-535) rinnovò l'im- 
pero d'Occidente. Non vi à cosa di cui si ragioni si spesso 
nelle lettere scritte da Cassiodoro in nome del suo sovrano 
come della conservazione degli antichi monumenti e della 
erezione di edifìzii che possano gareggiare con quelli. Teo- 
dorico abbellì Verona, Pavia e soprattutto Ravenna, di cui 
Augusto avea fatto il secondo porto militare d'Italia, Onorio, 
nel 404, la metropoli dell'Impero d'Occidente, esso Teodorico 
fece, nel 493, la metropoli del regno degh Ostrogoti. Abbiamo 
nominato alcuni monumenti ravennati del periodo ostrogoto 
a pag. 216. La già menzionata cattedrale ariana di Sant'Apol- 
linare Nuovo fu fatta costruire da Teodorico circa l'a. 493, e poi 
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consacrata al culto cattolico dall'arci vescovo Agnello nel 560: 
basilica latina a tre navi, ma con decorazioni scolpite e mu- 
sive bisantine. 

Le opere di Teodorico segnano il passaggio dal periodo 
artistico romano di Onorio al periodo bisantino, rappresen- 




Fig. 202. — Iiiteriiu della Basìlica di San Vitale 
(visto dalla tribuna). 



tato a Ravenna dal più vivo e maestoso gruppo, che il mondo 
possegga, di monumenti del sec. vi. Sede, dal 539, dell'Esarca, 
Ravenna diventò il campo del trionfo dell'Oriente in Italia; 
oggi è, come il Venturi la chiama, la Pompei ilalo-bisanlina, 
rimessa in onore e restaurata in questi ultimi anni da 
C. Ricci. 

Esempio tipico in Italia di architettura bisantina è la Chiesa 
di San Vitale (fìg. 201 e 202), costruita dal 527 al 547 con l'au 
siUo di Giuliano Argentario, tesoriere di Giustiniano, e con 
la partecipazione dello stesso Imperatore, che volle con questa 
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chiesa testimoniare in Italia la sua potenza. Benché diversa 
nella pianta, ottagonale, palesemente rassomiglia in certi par- 
ticolari (per es., nell'abside esternamente poligonale) e nella 
decorazione alla Chiesa di Santa Sofia, di poco posteriore. La 
sua cupola è solida e leggera, costruita di cilindri cavi: uso 
romano della decadenza. 




Fig. 20a. — Esterno della Basilica di Sant'Apollinare in Classe (Ravenna). 

Carattere bisantino, ma soltanto nella decorazione, à pure 
Sant'Apollinare in Classe (fìg. 203 e 204), la più grande basilica 
di Ravenna e uno de' maggiori templi costruiti in Italia nel 
medio evo; eretto dal 534 al 549 con l'ausilio del citato Giu- 
liano Argentario. 

Dopo il San Vitale, il più cospicuo degli antichi edifìzii bi- 
santini d'Italia è ritenuto il San Lorenzo di Milano, che, non 
ostanti i molti rifacimenti, appare opera d'un architetto greco 
del VI secolo. 

Senonché il sistema centrale, ritmico e bello, si, ma non 
rispondente alle necessità del culto e della liturgia occidentale, 
non attecchì mai in Italia (indarno tentò Bramante di resu- 
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scitarlo), ove sopravvisse la forma basilicale, e l'influenza 
bisantina si senti quasi esclusivamente nella decorazione. 

Cosi alcune chiese deiristria, come il Duomo di Parenzo, 
eretto nel 524, e della Dalmazia, e deiritalia settentrionale, 
che si sogliono chiamare bisantine (la Cattedrale di Grado, 
fondata verso il 578, e la Chiesa di Santa Maria di Grado, 




Fig. 204. — Interno della Basilio:! di Sant'Apollinare in Classe (Ravenna). 

costruita dal 571 al 586; la Cattedrale di Torcello, fondata nel 
secolo vii; quella di Murano, compiuta nel 970; la chiesa, 
edificata nel sec. x, della celebre Badia di Pomposa; la Cat- 
tedrale di Aquileja, del 1031), sono piuttosto costruite nello 
stile paleocristiano, serbano quasi immutato il sistema basi- 
licale. 

Le frequenti relazioni con Costantinopoli fruttarono a Ve- 
nezia il più glorioso edifìcio bisantino di cui si dia vanto 
l'Italia, anzi l'Europa occidentale: la Basilica di San Marco 
(fig. 205 e 206), dedicata appunto all'Evangelista, di cui rac- 
chiude le spoglie. Decretatane la fondazione sin dall'anno 827 
sotto il doge Giustiniano Partecipazio, per la traslazione da 
Alessandria del corpo dello Evangelista, fu eretta dal fratello 
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di Giustiniano, Giovanni I (829-36). Guastata da un incendio, 
volle Pietro Orseolo (976-78) restaurarla e abbellirla con le 
magnificbe eleganze dell'arte bisantina, giunta nel secolo x 




all'apogèo . Ancora ampliata e abbellita dal doge Domenico 
Contarini, che mutò la forma basilicale latina in croce greca 
a tre navi, giranti per tutti i quattro bracci della croce, fu 
compiuta nel 1072, e consacrata nel 1094 ; ma si continuò a 
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ingrandirla fino al sec. xvii. Si suol considerarla come un 
monumento bisantino: ma il vero è che « sul Tempio di San 
Marco ogni generazione (come scrive il Molmenti) depone il 
suo strato: le arti bisantina, araba [poteva aggiungere lom- 
barda], gotica, romana si fondono in una sublime armonia, 
come i palpiti de' cuori veneziani si uniscono nel puro e su- 
blime sentimento della patria ». Ciò non ostante, questa chiesa 




Fig. 206. — Interno della Basìlioa di San Marco. 

è un portento d'armonia: «un misto sorprendente (a dire 
del Boito) di severità nelle masse, di abbondanza nei parti- 
colari, di gajezza nel colorito». Questa sublime basilica è il 
monumento imperituro che il popolo veneziano inalzò a sé 
stesso, erede unico della romana grandezza. 

L'arte bisantina fiori specialmente nell'Italia meridionale, 
dov'erano frequenti, massime nella Puglia nella Basilicata 
nella Calabria, i conventi di monaci basiliani, centri di col- 
tura greca, e gli eremitaggi, detti laure, degli asceti greci, che 
spesso si valsero delle grotte naturali, le cui pareti coprirono 
d'aflFreschi. 

La Cattedrale {San Sabino) di Bari, città che fu sede della 
dominazione bisantina in Italia, era in origine un bello edi- 
lìzio (male rimodernato nel 1745) bisantino dei secoli xi-xii. 
Canosa, nella sua Cattedrale (San Sabino), à una costruzione 
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bisantina con cinque cupole, dei secoli x e xi. Molfetta à una 
chiesa, già cattedrale nel secolo xii, che con le sue tre cu- 
pole e tutto il suo organismo è una manifesta imitazione delle 
forme bisantìne. La piccola Chiesa di S. Pietro in Otranto, 
come le cappelle con cinque cupole di Stilo e di Rossano, 
riproduce la disposizione della Chiesa di S. Eugenio in Trebi- 




Fig. 207. — Chiesa di San Cataldo (Palermo). 

sonda e di molte cappelle del monte Athos; e inoltre à molti 
affreschi del sec. xiv, che rammentano le pitture delle chiese 
greche costruite dal sec. xi in poi. S. Domenico di Taranto è 
una chiesa a croce gre?a del sec. xiii. In tutto e per tutto 
bisantina è la chiesetta di Santa Lucia a Rapolla, in Basili- 
cata, con duecupolette ellittiche e la pianta greca. 

Non mancano chiese bisantine alla Sicilia; rammenteremo, 
a Palermo, la Chiesa di S. Giovanni degli Eremiti (sec. xri), 
edifìzio a cinque cupole, con un poeticissimo chiostro; la Mar- 
torana detta Santa Maria dell* Ammiraglio, perché fondata (1143) 
da Giorgio Antiocheno, grande ammiraglio di Ruggero II; e 
la Cappella di S. Cataldo (fìg. 207), finita nel 1160, con pianta 
rettangolare e cupole emisferiche. 
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2. — Il vero medio evo comincia in Italia con la venuta 
dei Langobardi (568-771), quando il Germanesimo soppianta 
la Romanità, che si rifugia ne' monasteri. Le guerre la pèste 
la carestia, freddi glaciali, ardori inusitati, invasioni di topi 
e di locuste, quant'altri mali si scatenarono su la misera 
Italia, gettarono le arti, dal vii al x secolo, in un profondo 
letargo. Ma nel sec. viii si diffonde quello che R. Cattaneo 
chiama stile bisantino barbaro, che compensa la deficienza di 
belle forme con una mirabile varietà e novità di ornamenti 
(specialmente intrecciature). Questo stile, durato poco più di 
mezzo secolo, e dovuto, secondo lo storico citato, ad artisti 
greci immigrati in Italia, ingenerò lo stile italobisantino, che 
dominò dalla fine del sec. vili al Mille circa, diflFondendosi a 
Roma, nel Napoletano, nella Marca, nell'Umbria, nella To- 
scana, a Ravenna, nel Veneto, nell'Istria, nella Dalmazia, in 
Lombardia, la quale ultima doveva esser la culla dell'arte 
nova. 

Questa sarebbe,^ secondo il Cattaneo, troppo tenero di Bi- 
sanzio, l'evoluzione artistica italiana dell'evo medio. 

Ma noi sappiamo che in Italia, con la bisantina, coesiste 
un'arte indigena: la quale vive una vita stentata alle spese 
dell'arte romana cristiana dei primi secoli; e il cui sviluppo 
è lento e faticoso, sino al giorno in cui di slancio giganteg- 
gerà in Lombardia nella Puglia a Pisa a Firenze I Insomma, 
l'arte romana, come la lingua, non si spense, si trasformò. 
Già parallelamente all'arte ellenistica, nella Roma imperiale, 
eran vissute rozze e povere forme popolari, che, al cessare 
della grandezza romana, seguitarono a rappresentare la virtù 
artistica di nostra gente. Arte e lingua, che, evolvendosi, do- 
vevano diventare l'arte e la lingua di Niccola Pisano di Giotto 
di Dante 1 

Roma anche nel sec. vii offre qualche notevole edifizio: per 
€S., la basilica costantiniana di Sant'Agnese, interamente ri- 
costruita secondo l'antica pianta da Onorio I (625-38); la 
Chiesa di San Giorgio in Velabro, ricostruita da Leone II (682-3) 
su le rovine di una chiesa del sec. v; e S. Maria Antiqua, 
fabbricata nel Fòro Romano, e ritrovata negli scavi del 1900, 
con colonne sormontate da trabeazione classica. 

E già durante la dominazione langobarda nacque in Lom- 
bardia uno stile che il Rivoira chiama prelombardo, dovuto a 
influssi romani ravennati bisantini, col sussidio di novi ele- 
menti creati dai maestri comacini, dei quali diremo quando 
tratteremo di proposito dell'architettura lombarda. La Pieve 
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d'Arliano presso Lucca, la Basilica di San Pietro a Toscanella, 
la Basilica dì San Salvatore 2l Brescia, chiese del sec. viii (alle 
quali altre se ne potrebbero aggiungere, come S. Claudio al 
Chienti presso Macerata, e la Chiesa di Polenta in quel di Ri- 
mini, cantata dal 
_ . Carducci) rappre- 

sentano, secondo il 
Rivoira, questo 
stile. 

An Cora . Sia mo ben 
lungi dal considerare 
Carlo Magno, come 
fan no gli storici fran» 
cesi, precursore del 
Rinascimento: ma è 
un fatto che la cul- 
tura latina accenna 
a risorgere dalla se- 
conda metà del se- 
colo vili alla prima 
del secolo ix, per 
opera dei Franchi, 
difensori del Papato, 
unico palladio, al- 
lora, d'Italia, e unico 
rappresentante della 
Romanità, e soprat- 
tutto di Carlo Magno, 
proclamato da Leone 
III imperatore de' 
Romani (a. 800). 
Allora si fondano a Roma, dove sorge e s'afforza il potere 
politico dei papi, nuove basiliche, o si ricostruiscono alcune 
delle esistenti. Appartiene al sec. vili Santa Maria in Cosmedin 
(fig. 208 e 209), fondata da Adriano I nel 762 (ma il campanile, 
il più bello di Roma, data dal principio del sec. xii). Del sec. ix 
è la Basilica di Santa Prassede, simile alle costantiniane, co- 
struita, con l'annessa Cappella di San Zenone, sotto Pasquale I; 
nella qual cappella, per altro. « spira (a dire del Cattaneo) un 
potente soffio di bisantinismo, accresciuto dal magico splen- 
dore dei musaici sincroni, di cui va tutta rivestita, e che le 
guadagnò il troppo poetico nomignolo di Giardino del Para- 
diso ». Lo stesso Pasquale I riedificò dalle fondamenta le basi- 




Fig. 208. — Esterno di Santa Maria 
in CoBmerlin, Roma. 
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liche di Santa Cecilia in Trastevere e di Santa Maria in Domnica, 
o della Navicella, sul Monte Celio. 




Fig. 209. — Interno di Santa Maria in Cosmedin (dopo i restauri). 

Poco ci resta, e di poca importanza, dell'arcliitettura civile 
di questi secoli. 

Natali k Vitelli. — Storia dell'aria. 16 
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VI. 



La scultura, la pittura e le industrie artistiche bisantine in Italia . 

1. — La scultura bisantina, anche per effetto deiriconoclastia, 
dal VI al IX secolo si trovO) in non floride condizioni. 
Le più antiche opere scultoriche dette bisantine sono più 




Fig. 210. — Trono episcopale di Massimiano (Ravenna). 

tosto romaneggianti: rappresentano idee cristiane con forme 
romane, rivestite di vesti bisantine. Scarsa la statuaria di 
marmo ; la scultura è sottoposta alla pittura musiva ; consiste 
soprattutto in opere decorative, capitelli, transenne o plùtei 
(parapetti), altari, ciborii (baldacchini eretti su gli altari), am- 
boni (pulpiti), cattedre, sarcofagi, arredi liturgici di metallo, 
e specialmente impòste di bronzo e dittici d'avorio. 

La tecnica del fondere il bronzo s'era quasi spenta in Italia : 
non si fondevano tra noi che campane e vasi grossolani. I 
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valenti fonditori, dopo il trasferimento della sede deirimpero, 
emigrarono a Costantinopoli, spargendo ovunque, dal iv al 
XIII secolo, oggetti di bronzo e mirabili impòste. 

Dal V al sec. xi e oltre, furono molto in voga i dittici, for- 
mati da due tavolette d'avorio, legate da cerniere itietalliche 
e internamente spalmate di cera, su cui si scriveva con lo 
stile. Avevano ufficio commemorativo di fatti civili domestici 
religiosi, o votivo. Tra i dittici votivi notabile per la singo- 
larità del soggetto e anche pef la energica dolcezza delle figure 




Fig. 211. — Sculture adornanti la Tomba di Teodotjv (Museo di Pavia). 

il Dittico del Poeta e della Musa (Duomo di Monza). Tra i dit- 
tici sacri rammenteremo quello del Museo di Brescia, anche 
per le figure di santi miniate nell'interno, che sono il più 
antico esempio noto (sec. vii) di pittura cristiana su l'avorio. 
Dal IX al XII secolo sono comuni anche le cassettine eburnee 
d'uso civile. 

Ravenna conserva le più belle sculture bisantine primitive : 
bellissima la eburnea cattedra episcopale (fig. 210), ora nel 
Palazzo arcivescovile, generalmente (1) ritenuta di Massimiano 
(546-52), con bassorilievi figurativi, finissimi ornati, e le imma- 
gini del Precursore e dei quattro Evangelisti. 

In Italia, come sappiamo, un precipitoso scadimento cominciò 
con la venuta d'Alboino; e lo dimostra il confronto, fatto dal 
Venturi, tra le fìbule gotiche e le langobarde. Veramente bar- 
bare sono le sculture del Battistero di Calisto nel Duomo di 
Cividale, quelle dell'altare della Chiesa di San Martino nella 



(1) Il Venturi la fa risalire a' primi decennii del sec. v. 



Digitized by VjOOQ IC 



— 244 — 

stessa città, che fu sede del primo ducato langobardo; la cat- 
tedra marmorea del Tesoro di San Marco; alcuni frammenti 
del Museo di Brescia: opere del sec. viii, singolari, special- 
mente le cividalesi, per la decorazione mostruosa, adeguata 
espressione della fantasia popolare di quel tempo, turbata da 
terribili visioni, in preda a indicibili terrori. Fanno eccezione 
le sculture, a bastanza accurate ed eleganti, che adornano le 
fronti della Tomba di Teodota (fig. 211 e 212), ora serbate nel 
Museo. di Pavia. 




Fig. 212. — Sculture adornanti la Tomba di Teodota (Museo di Pavia). 

A Roma, in vece, come dimostrò F. Mazzanti, Tarte non 
imbarbari mai del tutto, fu quasi immune da influenze bisan- 
tine, serbò quasi immutate le pure forme romane. Esaminando 
la scultura ornamentale a Roma, declinante dal vi al vii sec. 
risorgente dall' viii al ix, trascurata nel x, risorta nello xi, il 
Mazzanti conclude che Romìa ne' bassi tèmpi à uno stile pro- 
prio, assai più corretto e meno sgraziato di quello d'altre 
parti d'Italia. Disgraziatamente, è troppo diflìcile rimettere 
in luce i moltissimi lavori ancora nascosti ne' vecchi edifizii, 
e la cui presenza è rivelata solo dai frammenti che qua e là 
appariscono: giacché per dieci secoli, com'è noto, l'architet- 
•tura a Roma è frammentaria, cioè formata di frammenti ar- 
chitettonici preesistenti, vere cave artificiali, con cui gli artisti 
sopperivano alla mancanza di marmi. 

Per altro, non mancano a Roma opere bisantine. Notiamo 
le porte di bronzo de la cappella di destra del Battistero di 
San Giovanni, che sono le più antiche (sec. v) impòste bronzee 
bisantine conosciute; alle quali fanno riscontro quelle de la 
cappella di sinistra, del 1196. San demente. Santa Maria in Tra- 
stevere, San Giorgio in Velabro anno decorazioni bisantine. 
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La scultura decorativa bisantina, oltre che a Ravenna e a 
Roma, dev'essere studiata a Milano (San Nazaro, Sant'Ambrogio) 
e nella Basilica di San Marco a Venezia. Ci basti rammentare 
il paliotto dell'aitar maggiore di Sant'Ambrogio (fìg. 213), lavo- 
rato su lamiere d'argento e d'oro, ricco di smalti perle gemme 
bassorilievi, il più mirabile lavoro d'oreficeria di que' tèmpi, 
eseguito neir835 da un maestro Volvinio; e la Pala d'oro di 
San Marco (fig. 214), ordinata a Costantinopoli dal doge Pietro 




Fig. 213. — Paliotto deH' Aitar Maggiore «li Sant'Ambrogio (Milano). 

Orseolo I (977-978), e più volte restaurata; la più bella d'Eu- 
ropa, mirabile per la ricchezza e la finezza delle gemme, delle 
cesellature, degli smalti su lastre d'oro. 

I quattro angioli solenni che stanno all'angolo dei pilastri 
centrali della Basilica di San Marco, dimostrano che i Bisan- 
tini dal decimo all'undecimo Secolo sapevano fare anche della 
grande scultura a tutto tondo e di grandi proporzioni. 

Nel Mezzogiorno d'Italia il rinnovamento artistico è princi- 
palmente dovuto a influenze bisantine. L'abate Desiderio, che 
poi nel 1086 divenne papa Vittore III, restaurò l'Abazia di Mon- 
tecassino e la Chiesa di Sant'Angelo in Formis nel contado 
capuano; chiamò da Bisanzio fonditori e musaicisti. La porta 
principale, di bronzo, della Chiesa di Montecassino fu eseguita 
a Costantinopoli, nel 106G, per ordine di Desiderio. 

2. — E veniamo alla pittura, cioè ai musaici. 
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Non c'è pittura che meglio del musaico dia a gli edifìzii 
aspetto di sfarzosa ricchezza; e nessun'architettura fece tanto 
uso della decorazione musiva quanto la bisantina, suntuosa 
per reazione alla povertà decorativa paleocristiana. 




Già bisantini sono i musaici dell'abside di Sant'Apollinare in 
Classe (sec. vi-vii) a Ravenna. D'inestimabile valore iconografico 
e storico sono i musaici delle pareti laterali del coro del San Vi- 
tale (547 circa) di Ravenna (fig. 215, 216 e 217), la più antica pit- 
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tura storica di fatti contemporanei che si conosca: rappresentano 
Giustiniano e Teodora, seguiti da numeroso splendido corteo 
nell'atto di porgere le ofiFerte alla Chiesa. Mirabile la ricchezza 
delle vesti (quali Gregorio di Tours descrive) e delle accon- 
ciature, la profusione degli ori e delle gemme: rivive qui 
tutto il fasto d'una corte orientale del secolo vi. Ma siamo già 




Fig. 215. — L'Imperatore Giustiniano col suo seguito (Musaico di San Vitale). 

lontani dalle figure ancora serene de' musaici di Santa Pu- 
denziana o del Battistero di Napoli. Le forme s'irrigidiscono ; 
le figure pèrdono grazia e acquistano ricchezza, coperte da 
sfarzosi drappi, nascoste dalle gemme e dai ricami. 

Dopo il VI secolo il musaico imbarbarisce ; la pittura bisan- 
tina comincia a degenerare, diventa... bisantinismo, tanto da 
dar ragione a' suoi accaniti denigratori : composizione uni- 
forme, figure senza vita, vesti rigide, occhi sbarrati, sguardo 
truce. Molte opere bisantine non buone si vedono a Roma (a 
Santa Prassede, dove fu ricopiato il musaico già descritto dei 
Santi Cosma e Damiano, ai Santi Nereo e Achillèo, a Santa Ce- 
cilia, a San Marco). Più accurati invece i musaici di Venezia, 
in più diretta relazione con Costantinopoli. San Marco è il 
monumento più ricco di musaici di tutto l'Occidente : della 
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maggior parte de' quali fu rivestito, pare, nel dogato di Dome- 
nico Selvo, cioè nel 1071. 

Il musaico bisantino, diventato stucchevole riproduzione di 
concetti e^di forme note e abusate, sta per cedere il campo 




Fig. 216. — Ginstìoiano (dettaglio del inueaioo di San Vitale). 

alla pittura a fresco, meno dispendiosa e di più rapida ese- 
cuzione. Peraltro anche la pittura murale ripete le composi- 
zioni e le decorazioni musive; e un riflesso de' musaici si può 
vedere altresì nelle miniature (1), come in quelle dei codici 



(1) La parola miniatura (dal minio , che si usava a Roma fin dal- 
Tetà imperiale per le iniziali dei manoscritti di lusso) non è mai 
adoperata dal Cennini nel Libro deWArte (v. p. 362). Dante (Purg.^ 
XI, 81) dice, alla francese, alluminare. Probabilmente si cominciò a 
usarla nel secolo xvi, per indicare la pittura di piccole figure su 
avorio, e ad acquerello o a guazzo su pergamena o su carta bam- 
bagina. 
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anteriori al Miile della Biblioteca Vaticana di Roma, Ambro- 
siana di Milano e Laurenziana di Firenze. La miniatura, rin- 
novatasi nel sec. x, esercitò notevole azione su la rinascita 
della pittura; non pochi pittori del secolo xiii e xiv attinsero, 
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Fig. 217. — Teodora (dettaglio del musaico di San Vitale). 

per es., al Menologio, o Calendario, della Vaticana: quattro- 
centotrenta finissime miniature eseguite dal 976 al 1025. 

Neir Italia meridionale la pittura bisantina ebbe vita gloriosa. 
Sappiamo dei musaicisti che Desiderio chiamò da Bisanzio nel 
1066. In Terra d'Otranto, che parlò greco e fu la sede princi- 
pale della chiesa bisantina, bisantina è. l'arte. I Byzamanos, 
famiglia d'artisti d'Otranto, seguiteranno nel sec. xv e nel xvi 
a dipingere Madonne e Cristi bisantini. La Cattedrale d'Otranto 
possiede un pavimento di musaico (1163-66), che è il miglior 
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documento deirantico splendore della città e della chiesa 
greca: una specie di enciclopedia medievale, in cui sono 
accozzati due elefanti, un gigantesco albero, i mesi, il Demonio, 
fatti biblici, eroi pagani. 




Fig. 219. — Vasetto per olii santi (Tesoro di Monza). 

Parallela a quella dell'arte officiale ieratica, bisantina, dalle 
figure sistematiche e simboliche, è l'esistenza d'un'arte umile 
e quasi dispettata e nascosta, che è la continuazione della 
grande pittura grecolatina. Notiamo i classicheggianti affreschi, 
che vanno dal iv al sec. xi, della basilica sotterranea di San 
Clemente (fìg. 218); i numerosi affreschi, in parte bisantini, in 
parte indigeni, varii nella composizione e talvolta puri di 
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disegno, testé scoperti, per merito di Giacomo Boni, in Santa 
Maria Antiqua, al Fòro Romano, veri palinsesti, anche di 
quattro strati, che vanno dal vi al xii secolo : le pitture della 
Basilica di San Gennaro de* Poveri a Napoli (sec. ix-x). Del 
sec. X abbiamo le pitture della chiesa benedettina di Sant'Elia 
presso Nepi, eseguite dai fratelli Giovanni e Stefano romani 
e dal loro nipote Niccolò, i quali dipingono figure dalle carni 
livide, in punta di piedi, ma dimostrano un notevole senso 
decorativo. Diremo dunque, per concludere, invertendo una 
frase del Vasari, che la pittura in questi secoli fu piuttosto 
smarrita che perduta. 

Alle industrie artistiche bisantine (fìg. 219) abbiamo accen- 
nato qua e là: ne avemmo la visione nella esposizione d'arte 
italobisantina del 904 nell'Abazia di Grottaferrata, convento 
greco dell'ordine basiliano, fondato da San Nilo nel 1004. 



VII. 
L'arte araba. 

Prima di Maometto, cioè anteriormente al sec. vii, la razza 
semitica degli Arabi, priva di unità politica e religiosa, non 
ebbe un'arte. Anzi il Gayet contesta addirittura l'esistenza di 
una vera e propria arte araba, parendo a lui che la cosiddetta 
arte araba sia, da prima, una filiazione della bisantina (l)(e, 
si potrebbe aggiungere, di quella de la conquistata Persia, 
fìorentissima sotto i Sassanidi [226-652], dinastia successa a gli 
Achemenidi), e, nel suo fiore, dopo il Mille, nei monumenti 
moreschi (2) della penisola iberica, della Francia meridionale 
e della Sicilia, una filiazione dell'arte romanza. Ma non si può 
dire che quest'arte non abbia caratteri suoi peculiari : Charles 
Blanc scrive che l'arte moresca pare la traduzione in pietra 
del lusso randagio d'una tribù guerriera e vittoriosa, i cui 
nomadi padiglioni rivivono in selve di preziose colonne, sor- 
montate da fantastiche vòlte. 



(1) Quando gli Arabi, nel vii secolo, invasero la Siria e l'Egitto, 
vi trovarono in fiore l'arte bisantina, convivente con l'arte dei Copti 
(cristiani indigeni dell'Egitto). 

(2) Mori si cniamarono gli Arabi conquistatori della Mauritania. 
Più tardi gli Arabi si chiamarono Saraceni (« uomini del deserto »). 
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Il vero è che Tarchiteltura araba si manifestò variamente, 
a seconda dei tèmpi e delle regioni. Le moschèe, o templi, 
anteriori al Mille, prive, in origine, di minareli, o torri, anno 
due forme: Tuna, quella de le regioni occidentali, essenzial- 
mente romana, l'altra, delle regioni orientali, essenzialmente 




Fig. 220. — Porta di moschèa al Cairo. 

bisantina, che divenne più propriamente araba. Son proprii 
dell* architettura araba l'arco a ferro di cavallo, detto dagli 
Arabi sacro, adoperato nelle arcate nelle finestre nelle porte, 
e la vòlta stalattitica, consistente in una sequela di parti di 
cerchio intrecciantisi in modo da formare come una stalattite. 

Soprattutto mirabile è l'architettura araba per le decora- 
zioni (fìg. 220). Il divieto di rappresentare la figura umana 
spiega la differenza tra lo stile decorativo dei Bisantini, che 
si valsero d'immagini, e il moresco, derivato da linee geome- 
triche, fogliami stilizzati, inscrizioni, motivi che dagli Àrabi 
presero appunto il nome di rabeschi. 

E ora nominiamo i principali monumenti. Famose la grande 
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Moschèa di Omar a Gerusalemme, fondata nel 463 d. C, e 
quella del califfo Valid a Damasco, cominciata nel 705. 

Cordova (fig. 221), Bagdad e Damasco furono, durante il 
regno dei califfi arabi, le più splendide metropoli del mondo: 
le metropoli d'un impero, più vasto di quello di Roma, che 
si estendeva dall'India all'Atlantico. In nessun paese l'archi- 
tettura degli Arabi si svolse con tanta grazia e nobiltà come in 




Fig. 221. — Edifizii di Cordova. 

Ispagna, donde gli Arabi difiTusero nell' Europa semibarbara gli 
splendori d'una civiltà e d'una cultura per più secoli insuperata. 
Abdelrahman I costruì a Cordova (786) una magnifica moschèa 
(poi trasformata in cattedrale), che eguagliò la celebrità dei san- 
tuari di Gerusalemme e di Damasco. A un periodo posteriore 
appartengono gli splendidi edifizii di Siviglia (fig. 222). L'arte 
moresca raggiunse il suo apogèo negli edifizii del regno di Gra- 
nata: celeberrima è VAlhambra (fìg. 223) (« Cittadella rossa »), 
fortezza e residenza dei re mori(sec. xiii-xiv), per la quale sem- 
brano scritte le parole del Lamennais: « L'architettura araba 
somiglia a un sogno incantevole, a un capriccio di genii sbizzar- 
ritisi in traforare la pietra, in ritagliarla minutamente^in frangie 
leggère, nei tenui intrecciamenti di fili ondivaghi, nei quali 
l'occhio si smarrisce in cerca d'una simmetria ^che ad ogni 
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Fig. 222. — Salone degli Ambasciatori néìYAlccuiar di Siviglia. 
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Fig. 323. — Cortile de' leoni neìVAlhambra (Granata). 
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momento ci par di afiTerrare e pur ci sfugge con perpetuo 
moto gentile. Le forme svariate ci appajono quale una pos- 
sente fantastica vegetazione ». 
Molti degli edifìzii che gli Arabi costruirono in Sicilia, dove 




Fig. 224. — La piccola Cuba a Palermo. 

entrarono neir827, furono distrutti nel sec. xi, dai conquista- 
tori normanni. Il conte Ruggero fece atterrare quasi tutte le 
costruzioni arabe, dalle moschèe ai bagni, dalle botteghe ai 
mulini : ma poi Ruggero II e Guglielmo I favorirono il costume 
e l'arte musulmana: donde l'aspetto orientale degli edifìzii 
siciliani del sec. xii. Cosi l'arte araba rimase in onore: e so- 
pravvive nel Palazzo della Ziza (1161-66) presso Palermo, ester- 
namente simile a un castello arabo, adorno nello interno di 
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musaici di colonne marmoree di stalattiti e d'una fontana, e 
nel Palazzo della Cuba, simile anch'esso a un castello arabo, 
costruito sotto Guglielmo II (1166-1189). Uno de' padiglioni che 
adornavano i giardini reali, se non, com'altri crede, una tomba, 
è la Piccola Cuba (fig. 224). Mirabile saggio dell'architettura 
moresca in Italia è finalmente la Villa Ruffolo a Ravello. 

Pregiate assai le industrie artistiche moresche : tessuti, bronzi, 
giojelli, avorii, armi, vetri smaltati, ceramiche, tarsie (voca- 
bolo arabo). Da Majorca vuoisi abbia preso il nome appunto 
la majolica. 
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L'ARTE ROMANZA. 
I. 

/ caratteri della civiltà e delVarte neolatina o romanza. 

Mentre l'Europa semibarbara si picchia il petto e si copre 
il capo di cenere, attendendo costernata la fine del mondo; 
ritalia — l'itala gente da le molte vite — la risorta nel Mille 
itala gente — vede a poco a poco rifiorire l'agricoltura, le 
industrie, i commerci, gli ordini popolari, le arti. 

Vennero poi le crociate, efiPettuate in gran parte col naviglio 
delle nostre città marinare, che avevano bisogno di conquistar 
mercati in Oriente. Martino da Canal narra che, avendo i cri- 
stiani passato il mare e preso Acri e Gerusalemme, i Vene- 
ziani si fermarono a Gaffa, e il vescovo Arrigo Contarìno, lor 
capitano, disse loro: — Signori, poiché Domineddio eia dato 
questo castello, fatene il vostro bene. E vengano qui tutti li 
Veneziani, e vendano e acquistino loro mercanzie. 

Predicatori e guerrieri, frati e cavalieri, tornando di Terra 
Santa in Occidente, videro che un novo mondo era sórto: 
lo spirito laico e borghese era nato, e si manifestava nella 
floridezza dei Comuni, delle Università, dei Monti, delle Opere, 
dei paratici, delle Arti, delle maestranze. Cominciava la so- 
cietà industriale; l'ideale ascetico tramontava. Tra il papa e 
l'imperatore — il passato — s'era inalzato gigante il popolo 
— l'avvenire. L'uomo novo, il borghese, mercante notajo me- 
dico artigiano, salvava la società, già messa a pericolo dai 
frati e dai soldati, dagli eremiti e dai masnadieri. I cittadini 
sapevano ormai combattere i privilegi feudali in nome del 
diritto romano, e anche i villani potevano diventar giurecon- 
sulti. E i giureconsulti erano l'intelletto della nova civiltà 
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borghese, dopo i teologi, dominanti nel medio evo, e prima 
degli umanisti, dominanti nel cosiddetto Rinascimento. L'istoria 
di questa età dimostra in somma la non mai interrotta con- 
tinuità della tradizione romana nelle istituzioni sociali, nel 
diritto, nella religione, nell'arte. La nostra civiltà delle origini 
è civUtà neolatina o romanza. 

Il Carducci considera la cultura italiana come resultamento 
dell'intreccio di tre elementi formatori, che sono l'elemento 
ecclesiastico e il cavalleresco, comuni alla rimanente Europa, 
e il nazionale, romano e popolare, che prevalse. Ma è da ri- 
cercare per quali condizioni fu possìbile cotale intreccio e il 
prevalere dell'elemento romano. Come nacque in somma la 
civiltà romanza? 

Ce lo insegnò Antonio Labriola. 

I municipii latini erano sopravvissuti, e i Comuni furono 
l'effetto della lotta economica dei Latini contro i barbari con- 
quistatori. Cosi la società industriale, la borghesia nacque dal 
disfacimento della feudalità. Ne' paesi neolatini, sopraggiunto 
il Germanesimo, le città seguitarono a vivere, quantunque a 
stento, l'antica vita municipale. Il sangue latino non fu in 
tutto sopraffatto dal sangue teutonico. Donde esci il capitale- 
danaro, che scalzò la feudalità campagnola? Dai luoghi ove 
erano sopravvissuti i municipii romani (Italia, Catalogna, 
Francia meridionale), che divennero floridissimi iniziatori del 
capitalismo. La borghesia è la cittadinanza, o la corporazione 
degli artigiani abitanti le città; e i Comuni altro non sono 
che repubbliche di città. Avendo bisogno di svincolar la terra 
dalia manomorta, di dare in somma il colpo di grazia al feu- 
dalismo immobilizzante le terre, questi artigiani abolirono la 
servitù della gleba, facendo accorrere la popolazione campa- 
gnola in città a esercitarvi le industrie e a partecipare alla 
libertà personale e civile degli altri cittadini, o trasformarono 
i contadini in fittajoli e mezzadri per farne tanti piccoli pro- 
prietarii; e con la espropriazione delle terre abbatterono poi 
questa piccola proprietà, originando sin da allora un vero e 
proprio proletariato. I Comuni si formarono dopo il tentato 
e abortito domìnio politico dei vescovi; e si fortificarono per 
la impotenza dell'Impero a sostituire alla sua autorità trascen- 
dente (nome vano senza soggetto) un esercito una finanza una 
pubblica amministrazione. 

II solo principe, il più grande del medio evo, che, non con- 
tento di abbattere il feudalismo e di abbassare il papato, mi- 
nacciò la vita de' Comuni per consolidare la supremazia del- 
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rimpero, fu il geniale Federico II, che, italiano di nascita e 
di spiriti, fondò nell'Italia meridionale, su le ruine delle do- 
minazioni bisantina saracena normanna, uno Stato quasi 
moderno, sapientemente ordinato, dalle città ricche di mae- 
stosi edifizìi, munite di torri e di bastioni, e con una corte 
in cui si scrivevano versi in volgare e si coltivavano le scienze. 
Egli institui r Università di Napoli, fé* tradurre Aristotele, ria- 
nimò la scuola medica di Salerno ; favori il rinascimento del- 
l'arte classica, fondando, come dice il Venturi, il « regno del- 
l'arte nuova », da Castel del Monte a Foggia, da Salerno ad 
Amalfi, da Catania a Siracusa, da Messina a Palermo. Ma l'im- 
matura morte a mezzo il sec. xin troncò i disegni di Fede- 
rico; e le città italiane non trovarono più ostacolo nell'Impero. 

L'Italia dei Comuni, verso la fìne del sec. xiii, compie il 
passaggio dall'età eroica all'età borghese, dalla società caval- 
leresca alla società civile. Comincia allora la più gloriosa, forse, 
delle età storiche; quando l'Italia, tra il dissolversi del feu- 
dalismo, da una parte, e dell'unità cristiana del medio evo, 
dall'altra, e il ricostituirsi di quelle che furono poi le grandi 
monarchie del secolo xvi, si trova alla testa della civiltà: 
grazie al suo popolo laborioso, che alla nobiltà di spada à 
sostituito la nobiltà della seta e della lana. 

I mercatanti italiani furono fino alla scoperta dell'America 
i mediatori tra levante e ponente; il Mediterraneo si poteva 
chiamare un lago italiano; il mondo conosciuto era avvilup- 
pato in una fìtta rete di affari italiani. E non v'erano al mondo 
città più popolose, più floride, più ricche delle nostre di ma- 
gnifici palazzi, mura turrite, cattedrali. E i Comuni abolirono 
ogni forma di servaggio, diedero a ogni uomo il suo valore 
giuridico e morale, proclamarono il pareggiamento delle classi 
sociali: tutto che l'Europa non ebbe prima dell'Ottantanove. 

Lo sviluppo economico richiedeva una diplomazia, per cui 
le repubbliche italiane s'immischiarono negli affari di tutto 
l'Occidente; e questo continuo stato di passione e i moti poli- 
tici commossero gl'ingegni, orientandoli nel campo delle 
cose effettuali (\sl parola è del Machiavelli), facendo loro smet- 
tere i vieti abiti intellettuali del medio evo, tutto sillogismi 
e teologiche astruserie. Estesosi il giro degli affari e delle 
conoscenze, si slargò la cerchia delle idee e dei sentimenti; 
e ingiganti una forza, già rappresentata nel medio evo dalla 
sola classe còlta, l'ecclesiastica: vogliam dire la forza della 
pubblica opinione. Una mirabile cultura ne nacque; e alla 
scoperta di nuove terre segui la scoperta di novi cieli: la 
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scuola del dritto a Bologna e la sapienza degli statuti; Ar- 
naldo e la scienza laica; la santità civile eia poesia popolare 
religiosa; i miracoli dell'arte nova, e la Divina Commedia, e 
la commedia borghese de' novellieri. Questa nostra Italia delle 
origini è già un'Italia matura, un'Italia, direbbe il Vico, dalle 
menti spiegate ; la fiaccola del genio languente nei crepuscoli 
della barbarie medievale, vi si ravviva e divampa. L'Italia, 
erede del genio politico di Roma, all'audacia delle imprese 
economiche, alla sapienza civile aggiunge la gloria della lingua 
e dell'arte, che rinnova in servizio della civiltà rinascente. 11 
dritto e l'arte: Roma e la Grecia: il senno politico e il senti- 
mento della bellezza. Due forze agiscono, i massimi propul- 
sori della storia : l'intensa volontà degl'individui, e la solida- 
rietà sociale. 

Ma, per non dire che dell'arte, già i nostri marinaj, tor- 
nando d'Oriente, avevano riportato, più che reliquie sacre, 
marmi sculture dipinti. Venezia Genova Pisa Amalfi, arricchite, 
vollero, come Roma dopo le conquiste, concedersi il lusso, il 
divino superfluo dell'arte. 

L. Gibrario ci fa sapere che i privati cittadini delle repub- 
bliche marittime d'Italia avevano già nel xii secolo dimore 
più belle di quelle dei re oltramarini e oltramontani. Ma ben 
presto le città ebbero degli artisti proprii; e l'arte fiori con 
insolito rigoglio, perché sbocciata su '1 terreno d'una vita 
sociale insolitamente operosa. 

Se evoluzione significa differenziamento, parrebbe che l'evo- 
luzione artistica dovesse consistere nello sceverarsi del bello 
dall'utile, dell'arte dal mestiere, della grande arte, come certi 
superuomini la chiamano, dalle umili arti industriali. E sarà, 
forse, cosi: ma non ogni evoluzione è progresso. Se questo 
differenziarsi delle arti belle dalle arti utili fosse progresso, 
noi, figli del secolo xix, avremmo toccata la cima della per- 
fezione estetica; il che ognuno vede quanto sia lontano dal vero. 

Il vero è che nell'Italia comunale, come già nelle repub- 
bliche elleniche, vale a dire nelle patrie più gloriose dell'arte, 
poco divario c'era tra artista e artiere, nessun antagonismo 
tra l'arte e il mestiere, il pensiero e l'opera, la cultura e il 
lavoro. Chiese e Comuni si contentavano di capimastri : orafi 
intagliatori o legnajoli facevano statue. E allora poterono sor- 
gere i genii universali; gli artisti che coltivarono insieme 
tutte e tre le arti del disegno, dando ragione a Cicerone, che 
scrisse: Omnes artes, quae ad hnmanitatem pertinente hahent 
quoddam comune vlnculum, et quasi cognatione quadam inter se 
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continentur (Pro Archia, i, 2). Del resto, le tre arti maggiori 
del disegno, sussidiandosi reciprocamente, formano insieme 
ciò che senz'altro si chiama Varie : giacché, secondo ciò che 
soleva dir Donatello, per testimonianza del Vasari, la loro 
essenza è nel disegno, essendo il disegno e Vinvenzione il padre 
e la madre di tutte quest'arti, e non di una sola; e, come disse 
Michelangelo, la scienza del disegno è la sorgente e l'essenza 
medesima della pittura^ della scultura, deli architettura e d'ogni 
genere di rappresentazione. 

La tradizione romana, non interrotta, come originò la nova 
costituzione sociale de' Comuni, diede ansa al risorgimento 
dell'arte. Ma non bisogna trascurare altre influenze storiche. 

Gol risorgere della vita rinasce anche l'amore della natura: 
e Gherardo da Cremona, già nel xii secolo, oppone al forma- 
lismo teologico il naturalismo arabo. Al qual rinascimento del- 
l'amore della natura contribuì (chi lo crederebbe?) anche il 
misticismo francescano. Lo sviluppo della borghesia aveva 
dato origine, come s'è detto, a un vero e proprio proletariato, 
che manifestò la sua scontentezza con frequenti moti reli- 
giosi. San Francesco divenne l'anima degli umili e dei dise- 
redati. I Francescani non furono monaci, o solitarii, ma frati, 
fratelli: costituirono una specie di democrazia ecclesiastica, 
opposta all'aristocrazia dei vescovi e degli abati. Il misticismo 
è un vero progresso sul rigido ascetismo: quella tendenza al 
soprannaturale, quell'amore del divino non esclude l'amore 
dell'umano, rivelazione del divino. Mentre per l'asceta il 
mondo è tentazione, pel mistico i cieli e la terra narrano la 
gloria di Dio, perfino la donna è loda di Dio vera; e san Fran- 
cesco saluta tutti gli esseri e tutte le cose col dolce nome di 
fratelli e di sorelle. L'asceta è sterilmente contemplativo; il 
mistico è operoso per la gloria di Dio. Sotto la cocolla del 
fraticello si nasconde spesso l'anima d'un poeta e l'energìa 
d'un agitatore sociale. San Francesco torna a Cristo, al dolce 
amico dei gigli e dei fanciulli; nel suo panteismo c'è l'amore 
della universa vita; il suo farsi pusillo è un nobilitare le umili 
cose, la materia e la natura, scala a Dio. Si pensi alla fortuna 
che ebbe la soave leggenda di san Francesco; si rammenti 
che la laude drammatica fì*ancescana, opera di laici, sosti- 
tuendosi al dramma liturgico del elencato, inizia il teatro mo- 
derno. Non a torto il Thode à veduto uno stretto legame 
tra '1 moto francescano e il risorgere dell'arte e della cultura 
italiana nei secoli xiii e xiv. 

Né i' domenicani trascurarono l'arte, che considerarono come 
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efficace mèzzo d'insegnamento, commettendo a gli artisti dotte 
composizioni allegoriche. Le turbe, piene d'entusiasmo per le 
due nuove milìzie della Chiesa, non potevano più contentarsi 
delle chiese anteriori, e altre ne vollero più belle e più 
svelte. 

Dopo Guido Guinizelli, i poeti cantano Vuomo valente e la 
pietosa giovinetta bella del Comune. 

Dopo Niccola Pisano, la bellezza e la gioja tornano a 
ridere nell'arte : la donna non è più porta d'inferno e fonte 
di nequizie; i santi si umanano; gli angioli diventano afiOasci- 
nanti ; la Vergine, 

la nova e santa Venere d'Italia; 

il Bambino, il novo e santo Amore. 

Questa rinascita culminò nella città che fu bellissima e famo- 
sissima figliola di Roma, Fiorenza (Dante, Conv., i, 3), nella 

città. ohe del latino 
Nome accogliea sinor l'ombra fuggita. 
(U. Foscolo, A Firenze), 

Figliola di Roma, si : ma a Firenze confluirono tutte le correnti 
della civiltà italiana: e la fantasia religiosa degli Etruschi, e 
la sapienza sociale dei Romani, e l'individualismo germanico, 
e la cavalleresca leggiadria di Provenza, e l'istinto pratico 
dei Comuni lombardi ; qui la storia italiana diede il suo figlio 
più grande: Dante AUighieri. La Città del Fiore, ultima venuta, 
divenne a un tempo la nova Atene Roma e Gerusalemme 
d'Italia, la nova città universale. 

Ahi, dolce e ^aja terra fiorentina, 
fontana di valore e di piacenza, 
fior dell'altre, Fiorenza, 
qualunque ha più saver ti tien reina. 
(C. Davanzati, A Firenze). 

Dalla seconda metà del secolo xiii Firenze sta a capo della 
civiltà risorgente in Europa. Tutti i cittadini ardevano della 
sete d'onore, che significava per essi partecipare al governo 
della cosa pubblica : di che nascevano continui attriti, e varietà 
infinita di caratteri e di attitudini, industriali politiche intel- 
tuali. Firenze tutte vide le lotte civili, le quali il suo storio- 
grafo considerò fomite e molla di progresso: dalla lotta del 
patriziato di campagna col patriziato cittadino, con la quale 
s'inaugura la storia del Comune, a quella che produsse a 
mezzo il secolo xiv il trionfo dei Ciompi, cioè, per usare una 
frase di C. Marx, la dittatura del proletariato 1 E nella città 
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più dilaniata dai tumulti e dalle discordie civili ridevano inso- 
litamente serene le arti della pace. Nella cultura entrava il 
senso del reale, ignoto al medio evo: non è inesplicabile il 
realismo artistico dei Fiorentini, quando si pensi che i loro 
cronografi sono già fior di statisti e di economisti. Une adi- 
vile d'esprit (scrive il Sismondi), une energie de caractère, une 
puissance de volante, doni les temps modernes ne peùvent nous 
donner aucune idée, étaient pour le peuple le resultai d*une vie 
si agitée. Firenze assurait à l'homme de genie un rang supérieur 
à celui dii souverain! 

La stessa vita ecclesiastica a Firenze è soggetta al laicato: 
di qui nasce la gajezza popolare dell'arte sacra fiorentina, 
assai lontana dal cupo misticismo nordico. Le chiese nate coi 
contributi del Comune, erano, oltre che luoghi sacri, templi di 
gloria municipale, non meno dei palazzi del Podestà o dei Priori. 

Ci sembra di aver sufficientemente spiegato il risorgere 
dell'arte. L'arte risorta abbiamo chiamata romanza, come si 
chiamano romanze o neolatine le nuove lingue e letterature, 
sviluppatesi sul terreno della romanità (cfr. pag. 239). 

Con questo nome òìromanza intendiamo designare tanto l'arte 
cosiddetta lombarda, quanto l'arte cosiddetta gotica. Dal Mille 
in poi, dalla fusione dei due elementi romano e bisantino si 
generò l'arte che taluno chiama romanica, e noi, per evitar 
confusioni, lombarda, che dall'Italia si propagò in altri paesi 
d'Europa, trasformandosi a seconda dell'indole dei popoli. In 
su la fine del secolo xii si trasformò in gotica (denominazione 
convenzionale; giacché i Goti non ci anno che fare né punto 
né poco), che signoreggiò in Francia in Germania in Inghil- 
terra, e tornò in Italia, dove fu modificata secondo i bisogni 
della civiltà comunale e secondo le tradizioni e l'indole di 
nostra gente, e preparò le glorie dell'età dell'oro. 



II. 

L'arte lombarda. — 1. Origine e diffusione dell'architettura 
lombarda, -- 2. 1 Maestri Comacini, — 3. Caratteri dell* archi- 
tettura lombarda, — 4. U architettura lombarda nell'Italia 
settentrionale. — 5. NeWItalia centrale. 

1. — Come il Comune lombardo precede il tosco, come la 
idealizzazione letteraria dei dialetti dell'Italia settentrionale 
precede quella dei dialetti toscani, cosi l'arte dei maestri 
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comacinì precede quella dei maestri toscani. Confessa uno sto- 
rico inglese deirarchitettura, T. Hope, che la Lombardia « fu 
la prima che dopo la caduta dell'Impero romano arricchì Tar- 
chitettura d*un sistema compiuto e ben coordinato, il quale 
ben tosto dominò in tutti i luoghi ove la Chiesa latina estese 
la sua azione, da' confini del Baltico a quelli del Mediter- 
raneo ». Ma ci conviene prender le mosse un po' di lontano. 

Si negò che l'architettura lombarda, detta anche comacina, 
perché formatasi nelle vicinanze del lago di Como, sorgesse 
in Italia, e da molti la si disse d'importazione longobarda. 
Noi sappiamo che l'azione dei Longobardi fu del tutto nega- 
tiva; che l'influsso bisantino, fortissimo a Ravenna, si sarebbe 
propagato per tutta Italia, se ad arrestarlo non fossero ve- 
nuti i Longobardi (568), i quali, in odio ai Greci, loro implaca 
bili nemici, favorirono l'arte latina. Già il Corderò di San Quin- 
tino intuì « che i Longobardi, barbari ancora quando scesero 
in Italia, non poterono avere né architetti né architettura 
propria; che, se antichi cronisti ci dicono la tal chiesa eretta 
durante la dominazione loro, non c'è ragione di crederla 
cecamente quella stessa che vediamo oggidì; che dalla metà 
del VI sec. sino alla metà dell'viii niun'altra architettura si 
usò in Italia, se non quella latina dei precedenti secoli iv e v,. 
solo guasta dall'imperizia degli edificatori ». Ma il Corderò 
non provò queste conclusioni che con argomenti storici; le 
anno, provate con lo studio diretto dei monumenti R. Cat- 
taneo (il quale, per altro, come sappiamo, esagera l'impor- 
tanza dell'elemento bisantino) e, più recentemente, G. T. Ri- 
voira. Del quale crediamo utile riferire le conclusioni circa 
la origine e la diffusione dell'architettura lombarda. 

L'architettura che precede la lombarda (p. 239), nacque al 
pari di essa in Lombardia; fu opera delle maestranze coma- 
cine; il suo vero inizio risale a' tèmpi del re Autari (583-590) 
e de' suoi immediati successori Teodolinda e Agilulfo, quando 
la scuola ravennate, fondatasi in séguito al trasferimento a 
Ravenna della sede dell'Impero d'Occidente (404), aveva già 
cominciato a declinare. E ai prodotti di questa scuola d'arte- 
fici s'inspirarono le maestranze suddette, togliendo prima 
alcuni motivi originali di decorazione , poi alcuni elementi 
organici. Quando i comacini furono chiamati dai mentovati 
sovrani a edificare, le sòrti dell'arte in Lombardia, come in 
tutta Italia, erano miserrime. I molti edifizii che furono chia- 
mati a inalzare e a restaurare durante la dominazione longo- 
barda, diedero modo a gli stessi di sollevare alquanto l'arte 
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dalla barbarie in che era caduta : tantoché nel sec. viii noi 
troviamo che, se nelle fabbriche dei comacini non si riscon- 
trano progressi statici, notevoli se ne riscontrano nella deco- 
razione architettonica e nella scultura degli ornati. Al tempo 
di Carlo Magno, massime dopo ch'è* divenne re dei Longo- 
bardi (774), i comacini presero parte con gli artefici ravennati 
alla costruzione delle più importanti fabbriche fatte erigere 
da quel monarca, o sórte a imitazione delle stesse, acquistando 
per tal modo una certa esperienza nella difficile arte della 
costruzione delle vòlte. Forti delle cognizioni acquistate, le 
maestranze lombarde si accinsero alla esecuzione di molti e 
talora sontuosi edifìzii che la liberalità di due animosi pre- 
lati, gli arcivescovi Angilberto II (824-59) e Ansperto (868-81), 
«resse a Milano e nella diocesi; e allora gettarono le fonda- 
menta della futura architettura lombarda. Al declinare del 
primo quarto del sec. xi, favorito dalla rinnovantesi vita ita- 
liana, l'organismo lombardo era già formato, e verso la metà 
dello stesso secolo apparve il primo tipo di basilica a vòlta. 

Dalla Lombardia, dove giunse all'apogèo nella prima metà 
del sec. xii, il novo stile si sparse in quasi tutta Europa e 
dominò sovrano finché non fu soppiantato dallo stile archi- 
acuto. 

Cosi una delle due maggiori filiazioni dello stile lombardo, 
l'architettura lombardo-normanna (della quale la Chiesa ahha- 
ziale di Cluny — 1089-1130 — è la più alta manifestazione), 
nacque in Borgogna (Chiesa di San Benigno, 1018) e si svi- 
luppò in Normandia principalmente per opera di due italiani, 
il benedettino Guglielmo di Volpiano, nato a San Giulio sul 
Lago d'Orta (961-1031), e Lanfranco di Pavia (1005-1089), e delle 
scuole di Fécamp e di Bec da loro create; e per opera dello 
stesso Lanfranco, arcivescovo di Canterbury, architetto lette- 
rato giureconsulto e diplomatico, e de' suoi discepoli si dif- 
fuse in Inghilterra, dove più tardi i benedettini di Durham 
{Cattedrale, 1093-1133)^ accoppiando Tarco acuto alla crocerà 
costolonata lombarda, segnarono il trapasso dalle forme lom- 
bardo-normanne alle archiacute di transizione. 

L'altra grande filiazione dello stile lombardo, l'architettura 
lombardo-renana, prese le mosse nella Harz, si sviluppò nelle 
province del Reno, diventando perfetta nel Duomo di Spira (1030- 
1125). Gli architetti alemanni, pur attingendo largamente ai 
nostri monumenti, non si curano di sciogliere il problema di 
coprir di crocere le loro fabbriche : tanto è vero che le catte- 
drali di Spira di Magonza di Worms furono in origine pro- 
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tette con legname. Principale intento de* costruttori alemanni 
fu questo: creare una icnografìa che, sposata nell'alzato alla 
severità e alla maestà delle forme, desse alla basilica lom- 
bardo-renana (che fu la più alta espressione deirarchìtettura 
tedesca nei secoli xi e xii) una dignità veramente imperiale: 
segno esteriore del sentimento che Ottone il Grande (936-973) 
aveva fatto rifiorire nel popolo tedesco. 

2. — Il nome di Magistri Comacini (1) appare già cosi nel 
Codice di Rotari (636-52) come nel Memoratorio di Liutprando 
(712-43). E da quel tempo noi possiamo seguire su i docu- 
menti (riferiamo le parole di G. Merzario) « il succedersi e il 
diffondersi di uomini e di fami;^lie, ora più, ora meno nume- 
rose, di artefici e di artisti che sbucano in gran parte dai tre 
laghi [di Como, di Lugano e Maggiore] e dai colli adjacenti 
e circostanti, e per il corso di mille e più anni migrano re- 
golarmente, al pari delle rondini e delle gru, dai loro paesi 
di nascita, si uniscono con altri delle contrade finitime, uguali 
di dialetto e di abitudini, e in isquadre si recano colà dove 
si stanno per imprendere e incominciano a fervere grandi 
lavori edilizii; e dovunque lasciano un'impronta onorata 
sempre : quella della forte resistenza ; non di rado, l'altra di 
una elevata intelligenza: talvòlta, perfino quella del genio ». 
E il Merzario li segue di qua e di là dall'Appennino e dalle 
Alpi, per più d'un millenio, da Trento a Venezia, da Milano 
a Genova, da Lucca a Orvieto, da Roma a Napoli e a Pa- 
lermo, da Madrid a Costantinopoli, da Vienna a Mosca e a 
Pietroburgo. Ma noi accenniamo ora a' più antichi maestri^ 
veri antesignani del risorgimento artistico. 

Come si chiamano? Sono anonimi. Nomea illis legio; sono i 
Maestri Comacini coi loro colleganti; tutt'al più, si distin- 
guono col nome del villaggio natio ; sono quelli da Bissone o 
da Campione (Campionesi), o dalla valle d'Antèlamo (Ante- 
lami). Solo frugando negli archìvii delle basiliche e delle cat- 
tedrali, l'erudito riesce a trovare i loro nomi di battesimo, e 
quelli di famiglia, poiché i figli e i nepoti proseguono per 
molte generazioni l'opera dei padri e degli avi. Questi umili 
lavoratori di pietre, lapidarii^ com'erano chiamati, ingegneri 



(1) Non c^è i^oto ohe A. Venturi orede leggenda la storia dei 
Maestri Comacini, ch^egli chiama commàcini. Con Pajuto di nn « il- 
lustre filologo ». egli deriva la parola eommacinus da cornckchineus 
(e compagno d'omcina »), ritenendola allusiva a corporazioni di mu- 
ratori. Ma non sappiamo quanti vorranno seguire, in questo, Pillustre 
Maestro. 
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a un tempo, architetti e scultori, seppero risolvere nella ere- 
zione dei templi tutti i problemi della statica e della mecca- 
nica, indovinarono le leggi della proporzione e dell'armonia, 
tentarono con incerto scalpello di riprodurre la figura umana, 
e coi leoni reggenti sul dorso le colonne, col triangolo, con 
l'archipenzolo apposero alle loro opere la sigla, la firma so- 
ciale dei Maestri Comacini: nelle associazioni dei quali, nei 
loro laborerii, logge o scuole, è da ricercare, secondo T. Hope 
e C. Boito, l'origine della Frammassonerìa : la quale oggi, 
dimentica de* fini delle antiche confraternite di veri muratori, 
di quelle serba ricordo in qualche simbolo: la cazzuola il 
martello la squadra. 

Il loro stile è jeratico : essi lavorano sotto la direzione degli 
ordini monastici, specialmente dei benedettini. La Chiesa non 
è ancora divenuta centro e focolare della vita cittadina. Anzi 
l'architettura lombarda (a dire del Massarani) « nei tozzi pi- 
lieri dei capitelli scafoidi a fantastici intagli, nelle rare e brevi 
finestre dalla greve curva di tutto sèsto, nelle cripte solenni, 
nell'ornato paurosamente simbolico, disse con poderoso, an- 
coraché semibarbaro, linguaggio l'immobilità del dogma e la 
gelosa vigilanza dei sacerdozii ». 

3. — Ma quali sono i caratteri dell'architettura lombarda? 
La forma della chiesa lombarda è, sostanzialmente, quella de 
la basilica cristiana (p. 210): ma, mentre questa è a capriate, 
quella è a vòlte, che i costruttori lombardi sanno girare a 
lor talento, valendosi de' contrafforti e degli archi di scarico. 
Altri elementi proprii della chiesa lombarda sono: la cupola 
poliedrica; l'uso dei pilastri polistili, riunione organica di 
varii sostegni (stili), o colonne a fascio (preannunzianti gV im- 
mani ed ardui steli marmorei dello stile gotico), su le quali 
poggiano le solenni vòlte a crocerà dalle cordonature spor- 
genti; l'arco rotondo, onde il nome dato al lombardo di stile 
ad archi rotondi; il capitello cubico, decorato di foglie o di 
nastri intrecciati, o il capitello a calice adorno di foglie; la 
ricchezza delle decorazioni; le finestre a semicerchio, strette 
come feritoje, per non indebolire i muri sostenenti le vòlte. 
La pianura padana non dà marmi : i materiali predominanti 
negli edifìzii lombardi sono l'arenaria o pietra da taglio, e il 
laterizio, proprii dei terreni alluvionali, ricchi d'argilla. 

I leoni (il Leone di Giuda, Cristo) che guardano la porta 
della casa di Dio, le rappresentazioni fantastiche o simbo- 
liche, scolpite su i capitelli, su gli archivolti, su le facciate 
delle chiese, danno all'architettura lombarda, specialmente 
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alla più antica, aspetto semibarbaro e pauroso. Essa (scrive il 
Massarapi) « sembra scavalcare i secoli per ridestare dall'ul- 
timo oriente la mostruosa e transumana terribilità degli scal- 
pelli niniviti » (cfr. p. 20): gli animali descritti nei bestiarii, 
cuncta animantia et omnes òes/iae della Scrittura palpitano qui 
di fantastica vita: 

orride forme intruse 

a le memorie di scalpelli ardivi, 
sogni efferati e spasimi del oieco 

settentrione, 
imbestiati degeneramenti ^ 

de l'oriente 

(G. Carducci, La Chiesa di Polenta), 

È tutta una fauna mostruosa, che, come le allegoriche belve 
di Dante, simboleggia la gran varietà del male. Non si creda, 
per altro, che queste sculture abbiano sempre valore di sim- 
bolo religioso. Se cosi fosse, non avrebbero provocato l'indi- 
gnazione di san Bernardo (lettera del 1125). Spesso queste 
immagini grottesche e financo oscene sono un primo rozzo 
tentativo di ravvicinamento dell'arte alla natura, quando non 
sono una satira feroce dei costumi della gente di chiesa. 

4. — Pel Rivoira l'evoluzione dello stile lombardo vero e 
proprio in Lombardia è rappresentata da questi tre monu- 
menti : la Chiesa di Santa Maria e di San Sigismondo a Rivolta 
d'Adda, terminata sotto il pontificato di Urbano 11 (1088-99), 
che offrirebbe un organismo lombardo completo , qualora 
fosse dotata di matronèi destinati a bilanciare la pressione 
delle vòlte e a rischiarare di luce diretta la nave ; il Sani* Am- 
brogio di Milano, che segna il penultimo passo ; e finalmente 
il San Michele di Pavia, nel quale lo stile lombardo raggiunse 
veramente il sno compimento, soprattutto per l'uso delle log- 
gette praticabili che ne adornano il frontone lungo la pendenza 
del tetto. 

Se non la madre, come il De Dartein la chiama, è certa- 
mente la regina delle chiese lombarde la Basilica di Sant'Am- 
brogio (fig. 225 e 226) a Milano, edificata dall'arcivescovo Àngil- 
berto (824-859). Secondo il Cattaneo, le tre absidi e le cappelle 
laterali furono erette da Angilbcrto ; il quadriportico fu fabbri- 
cato dall'arcivescovo Ansperto (868-885); le tre navi e la cripta 
sono opera della seconda metà del sec. xi. Secondo il Rivoira, 
il Sant'Ambrogio fu edificato circa tra *1 1088 e '1 1128: e pro- 
babilmente ne fu architetto quell'ADAM Magister che lasciò 
il suo nome nel portale. Prima che nel Sant'Ambrogio, gl'in- 
cunaboli dell'arte lombarda a Milano si possono cercare in 
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San Vincenzo in Prato, in San Satiro, il cui campanile è il 
protòtipo dei campanili lombardi, in San Babila, nelte absidi 




t 

e 



di San Calimero, SanVEustorgio (la più importante basilica 
milanese, eccettuato il Sant'Ambrogio), San Celso, San Nazario. 
Né dimenticheremo, dopo il Sant'Ambrogio, San Simpliciano, 
San Marco,, San Giorgio in Palazzo (1129), Santo Sepolcro. 

Natali e Vitelli. — Storia dell'arte. 18 
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Il primato nell'architettura lombarda è conteso a Milano da 
Pavia. La Basilica di San Michele Maggiore (fig. 227), riedifi- 
cata, secondo il Cattaneo, in su 4 principio del sec. xii, con la 
sua indimenticabile facciata, ricca più di qualunque altra di 
barbare sculture decorative, rappresenta il perfetto sviluppo 




Fig. 226. — Interno della Basilica di Sant'Ambrogio (Milano). 

dello stile lombardo ; e la sua cupola, a dire del Rivoira, « è 
il più antico esemplare di grande cupola lombarda completa 
di transetto che si conservi tra noi e oltralpe ». Fanno corona 
al San Michele il glorioso San Pietro in del d*oro, di dantesca 
(Par,, X, 118) e boccaccesca (Dee, x, 9) memoria, consacrato 
nel 1 136, e San Lanfranco, San Lazzaro, San Teodoro, San Primo, 
Santa Maria in Betlemme, tutte chiese del sec. xii. 

A Como sono singolarmente notabili la Basilica di San- 
VAbondio, costruzione del secolo xi, unico esempio di chiesa 
lombarda a cinque navi, e la Chiesa di San Fede/e (xii sec. ?). 
Rammenteremo anche Santa Maria Maggiore di Bergamo (1137), 
dove fa la prima apparizione la forma del campanile a cu- 
pola, che ricorre nella chiesa della Badia di Chiaravalle (1221) 
presso Milano; e il Duomo di Cremona. 
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Monumenti lombardi non mancano al Piemonte e alla Li- 
guria : se ne vedono ad Asti, a Chieri, ad Acqui, a Casale, ad 
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Fig. 227. - Basilica di San Michele (Pavia). 

Ivrea, ad Aosta, a Genova (Santa Maria di Castello, San Donato, 
SanV Agostino), ad Albenga, a Noli. 
E nel Veneto? A Venezia (dove già il maestro Mazulo (1), 



(1) Lo stesso Mazulo esegui l'atrio (1063) e inalzò il robusto cam- 
panile della Badìa di Pomposa, presso Comacchio, una delle poche 
badie superstiti ; essendo state distrutte o interamente rifatte quelle 
di Montecassino, di Bobbio, di Farfa, della Novalesa, di Nonantola, 
di Monreale. Dei chiostri diremo qua e là. Qui giovi osservare che 
il convento deriva dalla casa romana. 
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lombardo, aveva lavorato in San Marco, dì cui forse fece l'atrio 
nel 1063), tra il sec. xi e il sec. xii, si eressero edifizii in uno 
stile detto bisantino-lombardo, con archi assai sollevati dal loro 
peduccio, e con formelle, rozzamente adorne di figure ani- 
mali, che riempiono gl'interstizii tra un arco e un altro. 




Fig. 228. — Palazzi Loredan e Farsetti (ora Municipio - Venezia). 

Appartengono a questo stile l'antico Fondaco de* Turchi (ora 
Museo Civico) e i due palazzi Loredan e Farsetti (fìg. 228). 

Verona si dà vanto (oltreché della Cattedrale, rifatta in parte 
in istile gotico) della Basilica di San Zeno (fìg. 229 e 230), che 
è il più bello edifizio lombardo deiritalia settentrionale. Il 
suo interno pare della metà del sec. xi ; l'esterno fu restau- 
rato nel 1138. 

Splendido monumento comacino è anche il Duomo di Trento, 
eretto da maestro Adamo di Arogno (m. 1212). 

Di stile lombardo nella pianta e in alcune parti originarie, 
come la parte inferiore della facciata principale e le facciate 
laterali (1135), è il Duomo di Ferrara (fìg. 231). Non dimenti- 
cheremo, in grazia del ricordo dantesco (Par., xxi, 123), la 
Chiesa di Santa Maria in Porto Fuori presso Ravenna, che si 
cominciò a costruire nel 1096. 
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Le cattedrali di Parma (cominciata nel 1055 o 58, finita nel 
1281), di Borgo San Donnino (consacrata nel 1106), di Piacenza 
(cominciata nel 1122, finita nel 1233), di Modena segnano il 
passaggio dal lombardo puro al toscano-lombardo. La più bella 
è la Cattedrale di Modena (fig. 232 e 233), che fu cominciata 
nel 1099 da Lanfranco, che sé chiama ingenio clarus, Lanfrancus 




Fig. 229. — Esterno della Basilica di San Zeno (Verona). 

doctus et aptus, Anselmo di Campione fece il bel portale nel 1206. 
Sorge a fianco della Cattedrale la magnifica torre campanaria, 
terminata nel 1322 da Enrico di Campione, detta Ghirlandino dal 
gentile porticato che ne corona l'aguglia: anch'essa torre pen- 
dente, come il Campanile di Pisa e la Garisenda di Bologna (1). 



(1) Su i campanili ci sarebbe molto da dire. Le chiese cristiane sono 
^uasi sempre accompagnate, a cominciare dal vi secolo, quando fu 
introdotto l'uso delle campane (uso dovuto a san Paolino da Nola 
in Campania: donde il nome di campane)^ da uno o più campanili. 
Bammentiamo i campanili di Bavenna ; (quello, ^à menzionato, di 
San Satiro (ix sec); il più famoso campanile di Roma, che è quello 
di Santa Maria in Óosmedin (principio del xii sec.) ; quello di Venezia, 
compiuto, pare, nel 1158, caduto il 15 luglio 1902 e ora felicemente 
risorto (26 aprile 1912) ; il Torrazzo di Cremona, ele^ntissimo, com- 
piuto nel 1280 dall'architetto Alberto Latomi. Abbiamo detto della 
Ghirlandina ; diremo del Campanile di Pisa e del Campanile di Giotto. 
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Fig. 230. — Interno della Basilica di San Zeno. 
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Fig. 231. — Facciata della Cattedrale di Ferrara. 
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Neiritalia settentrionale troviamo anche molte rotonde, o 
chiese con pianta circolare o poligonale, sormontate da cu- 
pola, e battisteri: edifizii simili a quelli costruiti anteriormente 




T 9 



Fig. 232. — Facciata della Cattedrale di Modena. 

al 1000. Degne di ricordo la Rotonda di Brescia, fabbricata 
dopo rincendio del 1097, e San Tommaso in limine ad Almenno 
presso Bergamo, rotonda del sec. xi. Notevoli i battisteri di 
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Biella, Asti, Varese, Arsago, Cremona, Padova, Verona, Tor- 
cello, Parma. Quest'ultimo, che è il più importante dell'Italia 
settentrionale, fu costruito, pare, dal 1196 al 1217, da Bene- 
detto Antèlami (fig. 234 e 235). 




Fig. 233. — Interno della Cattediale di Modena. 

Oltre la basilica a vòlte e la rotonda, l'architettura lombarda 
ebbe la pìccola basilica rurale a colonne : esempio, quella 
di Agliate presso Monza, inalzata dall'arcivescovo Ansperto 
circa l'a. 881. 

Poco resta dell'architettura civile di questi secoli. Degne di 
nota le torri gentilizie di Bologna e di Pavia. Queste torri. 
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che i nobili vollero prossime alle loro case non solo per di- 
fesa, ma altresì per ornamento e a testimonio di lusso e di 
potenza, sono costruite, per dirla col Carducci, di fosco 
vermiglio mattone^ quadrate, alte e strette, fornite di poche e 




Fig. 234. — Esterno del Battistero di Parma. 

piccole aperture, monche in cima. La Garisenda di Bologna, 
prossima alla Torre^ più alta e meno pendente, degli Asinelli, è 
famosa anche pel ricordo di Dante (Inf, xxxi, 136-8). 

5. — Mentre in Lombardia e oltre i monti e oltre i mari, 
dove lo stile lombardo si propagò per opera delle nostre mae- 
stranze, dei monaci benedettini e delle repubbliche marina- 
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resche, Tarchitettura à un carattere comune; nell'Italia cen- 
trale e meridionale assume, a seconda delle varie regioni, una 
grande varietà di stili. 




Fig. 235. — Interno del Battistero di Parma. 

In Toscana lo stile lombardo si manifesta solo in alcuni 
particolari (come, p. es., nelle colonna delle navate e nelle 
loggette, talvolta fìnte, delle facciate), associati a elementi lo- 
cali, in modo da costituire uno stile che il Cattaneo chiama 
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toscano-lombardo : stile elegante, gajo e vago per la policromia 
dei marmi : il bianco di Carrara, il verde di Prato, il rosso 
di Siena. Raro in Toscana Tuso delle vòlte per la scarsezza 
di laterizio; frequente invece l'uso delle capriate, proprio 
delle basiliche romane. Senza soffocare, come a Roma, la libera 
inspirazione dell'artista, in Toscana è più viva che altrove la 
tradizione classica. 




Fig. 236. — Esterno della Basilica di San Miniato al Monte (Firenze). 



Rammentiamo la Basilica di Saat Miniato al Monte (fig. 236 
e 237), inalzata nel 1013, che Dante {Purg., xii, 101-2) chiama 

la chiesa che soggioga 
La ben guidata sopra Rubaconte ; 

dalla facciata perfettamente conservata, di marmi policromi; 
il battistero ottagono di Firenze (sec. xi), il mio bel San Gio- 
vanni di Dante (Inf., ix, 17); il Duomo d'Empoli, la cui fac- 
ciata è del 1093; e il Duomo di Fiesole, edificato nel 1028 e 
ampliato nel sec. xiii. 

Lo stile lombardo-toscano fiori specialmente nelle regioni 
pisana e lucchese. 
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Unica al mondo è la Piazza del Duomo a Pisa, anzi fuori 
di Pisa, ove sorgono tra Terba e il silenzio la Cattedrale, il Bat- 
tistero, il Campanile e il Camposanto. La Cattedrale (fig. 238 e 
239), che risale per la fondazione al 1063, è opera di Buschetto, 




Fig. 237. — Interno della Basilica di San Miniato al Monte. 

pisano, continuata da Rainaldo e da altri maestri italiani, ter- 
minata nel Ilio. È a croce latina, con cinque navi longitudi- 
nali e tre trasversali. Con la grandezza delle proporzioni, la 
ricchezza de' materiali eia finezza degli ornamenti, degnamente 
commemora una grande vittoria della gloriosa Repubblica. 
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Fig. 238. — Piazza del Daomo a Pisa. 




Fig. 239. — Interno della Cattedrale di Pisa. 
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In faccia, il Battistero (fìg. 240), costruito da Diotisalvi dal 
1153 al 1164. Di fianco, A Campii^ile o Torre Pendente (pen- 




Fig. 240. — Battistero di Pisa. 

dente non per volontà di costruttori, ma per poca saldezza 
delle fondamenta), cominciato, pare, nel 1174, da Bonanno 
Pisano, e compiuto nel 1350. 
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Ripetono il tipo della Cattedrale San Niccolat San Michele in 
Borgo, San Paolo a Ripa d'Arno, la cui facciata è la più bella 
e ricca dopo quella de la Cattedrale. 

La rivalità fra Pisa e Lucca fece sorgere in questa città al- 
cune belle chiese (San Frediano, San Cristoforo, San Giovanni, 




Fig. 241. — Il Duomo di Lucca. 

San Michele), tra cui primeggia il Duomo, o San Martino (fig. 241), 
in gran parte del secolo xi (ma la facciata fu eretta sul prin- 
cipio del sec. XIII da Guido da Como e dal figlio suo Guidetto). 
In Pistoja ritroviamo lo stile pisano-lucchese negli edifìzii 
sacri, dei secoli xi e xii : si veda specialmente il Duomo, E lo 
^stesso stile trionfa anche nel Duomo di Prato e in quelli di 
Volterra e di Arezzo. Ma alcune chiese anno caratteri pecu- 
liari : San Giovanni Forcivitas a Pistoja (1160) e Santa Maria 
della Pieve in Arezzo (fig. 242), p. e., anno facciate, opera, la 



Digitized by VjOOQ IC 



— 288 — 

seconda, di Marchionne aretino (1216), più di palazzo che di 
chiesa, con tre ordini di logge orizzontali, Tultimo de' quali 
architravato. 

La Sardegna, che fu il pomo della discordia tra Genova e 
Pisa, è, per l'arte, una colonia pisana : la Cattedrale di Cagliari 




Fig. 242. — Facciata della Chiesa di Santa Maria della Pieve (Arezzo). 

rammenta quella di Pisa. L'influenza pisana si sente in Cor- 
sica e fin nel Duomo di Zara. 

Tra le chiese lombarde dell'Umbria rammenteremo la pic- 
cola Chiesa di San Silvestro a Bevagna, d'un m. Binello (1195); 
San Claudio a Spello, forse anteriore ; l'austera, vasta e ben 
proporzionata Cattedrale di Todi; San Rufino, cattedrale di 
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Assisi, terminata nel 1140, e alcune chiese di Perugia e di 
Narni. 

Nella Marca l'architettura lombarda à notevoli edifìzii a Pe- 
saro, Fano, Ascoli, Ancona. Veramente bisantina del sec. xi è 
la Cattedrale di Ancona (fìg. 243 e 244), che sorge su le mine d'un 
antico tempio di Venere, in vetta al Colle Guasco, tra l'Appen- 
nino e il mare: « una delle croci greche (dice T. Hope) più per- 
fette che esistano fuori di Costantinopoli »: la cui cripta è oggi 




Fig. 243. — EsterDO della Cattediale di Ancona. 



un vero museo d*arte medievale. Senonché il portale tra lom- 
bardo e gotico è di Giorgio da Como o da Jesi; e la nova cupola 
gotica fu inalzata nel 1270, probabilmente da Margaritone 
d'Arezzo, chiamato dagli Anconitani a costruire il novo Palazzo 
dei Governatori. Citiamo le chiese ascolane, San Vittore^ la 
Cattedrale, Sant'Anastasia, San Giacomo ^ e il Battistero (sec. xi); 
il Monastero cistercense di Chiaravalle, fondato nel 1172; la 
Chiesa di Santa Maria in Portonovo (1034-1048), che è, a giudizio 
del Sacconi, « il più completo monumento lombardo che decori 
le rive adriatiche da Ancona a Brindisi », e la Cattedrale di 
San Leo, uno dei pochi edifìzii lombardi della Marca ben con- 
servati e di data certa (1174). 



Katali e Vitelli. — /Storta dell'arte. 



19 



Digitized by VjOOQ IC 



- 290 - 

Il Lazio à saggi di architettura lombarda a Viterbo e nel 
Viterbese, dove lavorarono maestri comacini : rammentiamo 
San Flaviano (1032) a Montefiascone ; e San Pietro, chiesa del 
secolo vili, ampliata nel x e xii, e Santa Maria Maggiore (se- 
colo xi) a Toscanella. A poca distanza da Palombara, si vede 
la piccola e poetica chiesa di San Giovanni in Argentella 




Fig. 244. — Interno della Cattedmle di Ancona. 

(secolo xii). Ma a Roma il cozzo continuo di papi e d'impera- 
tori, della nobiltà e della plebe, la fuga dei pontefici, l'inter- 
vento degli stranieri, la scarsità dei commerci furono condizioni 
assai sfavorevoli all'arte: senza dire che l'abbondanza del mate- 
riale già lavorato degli antichi monumenti impedì lo sviluppo 
di un'arte nova, producendo invece l'architettura frammen- 
taria, accozzamento di frammenti antichi, commessi con la 
calce che si traeva bruciando i inarmi e le statue nelle cal- 
care. Caduta la veneranda architettura basilicale cristiana, 
pochi edifizii di vasta mole furono inalzati a Roma nel medio 
evo: qualche basilica fu rinnovata; un novo San Clemente fu 
eretto nel secolo xi sopra l'antica basilica del iv secolo, la quale 
è oggi un vero museo di opere che vanno dal iv al sec. xi. Furono 
eretti numerosi campanili (secoli xi, xii e xiii) e torri fortifi- 
cate, come la Torre delle Milizie (flg. 245), detta di Nerone, 
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eretta ;circa il 1200; 
o si costruirono edi- 
fizii . frammentarli, 
com'è la Casa di Ni- 
cola di Crescenzio , 
detta di Cola di Rienzo 
(sec.xi?). 

Ma nei secoli xii 
e XIII Roma ebbe 
un'arte propria, di- 
versa dalla bisan- 
tina, comedalia lom- 
barda, esercitata da 
una scuola indigena 
di architetti, scultori 
e musaicisti, che 
spesso s'ispirava al 
l'antico, tutto avvi- 
vando con una ine- 
saurìbile ricchezza 
ed eleganza decora- 
tiva. É questa l'arte 
chiamata cosma- 
tesca, perché sarebbe 
nata, cresciuta e 
morta con una fa- 
miglia che prese 
nome da un Cosimo 
o Cosma. 

D' architettura 
questi artisti non 
lasciarono che qual- 
che portico (quello, 
p. es., della Catte- 
drale di Civita Ca- 
stellana, vasta opera 
e solenne, della quale 
si ricordarono l'Al- 
berti e Bramante) e 
leggia dri eh iostri . La 
bellezza della orna- 
mentazione è il carattere principale di questa scuola, che si 
manifesta in cori, altari, amboni, tabernacoli, cattedre, ciborii. 




Fig. 245. — Torre delle Milizie (Roma). 
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monumenti sepolcrali, pavimenti. « Si distinguono i citati lavori 
(scrive il Mazzanti) per eleganza di forma e finezza d'ornati scol- 
piti con poco rilievo e minutamente intagliati quasi alla maniera 
bisantina; vanno adorni di grandi tondi di porfido o di granito 
e fasce di musaico a piccoli pezzi triangolari, quadrangolari 
o esagonali di porfido verde e rosso e di giallo antico, riuniti 




Fig. 246. — Chiostro cosmatesco di San Giovanni in Laterano (Boma). 

in ingegnose combinazioni geometriche ; nelle pareti verticali 
i musaici sono assai più minuti e composti quasi sempre con 
smalti colorati e cubetti di vetro dorato. La ben calcolata com- 
binazione dei colori robusti, ma di tòno basso, e il luccichio 
degli smalti in contrasto con la trasparenza dei vecchi marmi 
dalla tinta d*avorio, danno un gran brio e un'impronta tutta 
loro speciale, che li distingue da quelli prodotti in altre regioni ». 
I lavori più importanti di quest'arte cosmatesca non appar- 
tengono ai Gosmati : per es., il semplice ed elegante Chiostro 
di Santa Croce in Sasso vivo presso Foligno, opera (1229) del 
marmorajo romano Pietro de Maria : il ricchissimo Chiostro 
di San Giovanni in Laterano (fig. 246), opera di Pietro Vassal- 
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LETTO e di suo figlio (circa 1241) ; il non meno bello Chiostro 
di San Paolo (fig. 247), opera coeva d'un Pietro marmorajo 
(lo stesso Pietro Vassalletto?); e finalmente la Cattedra, versL- 
mente magnifica, di San Lorenzo fuor delle mura, d'ignoto 
autore (1254). 




Fig. 247 



Chiostro cosmatesco di San Paolo (Roma). 



Questi marmoraj romani difi'usero Tarte loro in tutto il 
Lazio e neirUmbria e nell'Abruzzo e nella Campania e fuori 
i confini d'Italia : son opera loro i monumenti dei re d'Inghil- 
terra (secolo xiii), che ornano le navate della Cattedrale di 
Westminster. 

III. 
L* architettura in Sicilia e nell'Italia meridionale. 

Soggetta dal quinto all'ottavo secolo all'Impero d'Oriente, 
invasa dagli Arabi l'anno 827, definitivamente conquistata dai 
Normanni nel 1089, la Sicilia vide sorgere, dopo la conquista 
normanna, magnifici edifizii, che il Di Marzo chiama siculo- 
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normanni; 1* Amari, arabi; altri, siculo-bisantini ; altri, arabo- 
greci; altri, arabo-bisantini, arabo-normanni. Noi, pur ammet- 
tendo tutte le influenze bisantine, arabe, normanne, e quante 




Fig. 248. — Interno della Cappella Palatina (Palermo). 

più ve n'à, possiamo parlare col Boito di un'arte siciliana nel 
medio evo. « L'architettura siciliana del medio evo (conclude 
l'illustre architetto), benché nata e cresciuta e fiorita sotto i 
re normanni, e in gran parte per opera loro, è architettura 
siciliana... L*arte di Sicilia fu creata in Sicilia, è intera e una, 
non imita questa o quell'arte straniera, simboleggia maravi- 
gliosamente la vivace fantasìa, l'alto ingegno, l'indole, il 
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Costume, la storia tutta del popolo siciliano. Niuna arte è più 
originale, ninna più nazionale». 

Nel fatto, alcune chiese in Sicilia (v. p. 238) anno stile bi 
santino (importatovi dagli Arabi?); ma le costruzioni più pro- 
priamente siciliane sono quelle il cui organismo è latino e 
solo la decorazione araba e bisantina; quelle che uniscono 




Fij;. 249. — Esteino del Duomo di Monreale. 

alle forme romane o romanze la ricca ornamentazione musiva 
dei Bisanti ni, ed elementi decorativi arabi, quali Tarco acuto 
(non elemento essenziale, come nell'arte cosiddetta gotica), la 
vòlta stalattitica, le iscrizioni c///Zc/ie (a rabesche) intrecciate con 
iscrizioni greche. 

A Palermo son da notare, oltre la Cattedrale e la Cappella 
Palatina, la Chiesa della Ss, Trinità, detta la Magione (1150), e 
la Chiesa di San Spirito, o del Vespro (1173). La Cattedrale, la 
cui fondazione risale al 1109, fu più volte ricostruita e final- 
mente trasformata e deturpata nel Settecento da F. Fuga. Nel 
principio della navata di destra, sotto baldacchini di pietra, 
si vedono le tombe reali e imperiali, tra le quali rammen- 
teremo quella di Federico II. La Cappella Palatina (fig. 248) 
(1132-43), o oratorio della Reggia, gi*azie alle sue decorazioni. 
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è degna d'essere annoverata (direbbe il Renan) tra le perle 
del mondo. 

Il Duomo di Messina, quasi distrutto dal terremoto dei 1908, 
fu costruito nel 1092 dal conte Ruggero, e aveva un bei por- 
tale del 1330. 

La più bella e importante chiesa siciliana è il Duomo di 
Monreale (fìg. 249 e 250), costruito dal 1176 al 1189. Esso à forma 
di croce latina con tre absidi e tre navi, e, secondo l'uso nor- 
manno, due torri quadrate che fiancheggiano l'ingresso ; è 




Fig. 250. — Interno del Daomo di Monreale. 

degno d'essere confrontato al San Marco di Venezia per lo 
splendore dei musaici. Del prossimo convento dei benedettini 
non resta che l'ampio bellissimo chiostro, che à in ogni lato 
ventisei archi a sèsto acuto, sorretti da coppie di svelte co- 
lonnine variamente decorate. Chi è stato a Monreale, non di- 
menticherà mai il divino silenzio che regna tra le arcate di 
questo poetico chiostro (fìg. 251 e 252), interrotto soltanto dal 
mormorio d'una fontanella. 

Non dimenticheremo la superba Cattedrale di Cefalù (1131- 
1240), col suo chiostro che è il più bello di Sicilia dopo quello 
di Monreale. 

Singolare paese la Sicilia del sec. xii, dove con egual di- 
ritto si parlava ed era ofiicialmente riconosciuta la lingua 
latina, la greca, l'araba, la francese! Simile varietà di ele- 
menti si riscontra nell'arte: ma ne resulta una mirabile unità. 
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L'arte siciliana è la più armoniosamente magnifica di quel 
tempo: nel quale Palermo era veramente la più splendida 
città italiana, che è quanto dire europea. Disgraziatamente 
quell'arte era un fiore di serra, un prodotto della corte, e non 
aveva in sé forza evolutiva. 




Fig. 251. — Chiostro dei Benedettini a Monreale. 

Quasi tutte le arti conosciute nel medio evo, la bisantina e 
la musulmana, la lombarda e la normanna, oltre la super- 
stite grecolatina, si trovano riunite o, per dir meglio, fuse in 
un tutto a cui non si può negare il nome di arte italiana 
dell* Italia meridionale nel medio evo. Si suol parlare d'un*arte 
normanna nell'Italia meridionale. Ma non bisogna dimenti- 
care che Tarte italiana era penetrata in Francia con artisti 
italiani sin da' primi anni dal sec. xi (cfr. p.269). Si può am- 
mettere col Merzario che i Normanni introdussero e diffusero 
nell'Italia meridionale « un'architettura la quale era stata 
creata dai Comacini, trasformata in Normandia dagl'Italiani, 
ma fecondata dai Normanni con l'innesto dell'arte bisantina 
e moresca ». 
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Sontuose chiese furono costruite durante la dominazione 
normanna nella Campania; nella Basilicata, soprattutto nella 
Puglia, il paese della pietra, la terra dei trulli (ì). 

Il Duomo, compiuto nel 1078. d'Aversa, che fu la prima co- 
loni:! norma nn^i in liiìha, è un tipico monumento lorabardo- 
normiinno. Le eattedralnii Salerno, Rnvello, Amalfi (lig. 253), 
tutte del secolo xì, e il Duomo di Casello vecchia (sec. xu) 
furono costruite nello stesso stile. Nella Basilicale, ove Melfi 



f 




Fig. 252. — Altro dettaglio del Chiostro di Monreale. 



fu la cittadella dei duchi normanni e Venosa la loro necro- 
poli, noteremo il Duomo di Melfi, del quale non resta che 
relegante campanile (1153), opera di Noslo di Remerio; la 
Badia della SS, Trinità a Venosa, la cui chiesa fu fatta co- 
struire nel 1085 da Roberto Guiscardo, che vi fu seppellito 
coi fratelli e con la moglie; la coeva Cattedrale di Acerenza, 
che, a dire del Lenormant. è il monumento più veramente 
normanno deiritalia meridionale; la Chiesa di Rapolla, ter- 
minata nel 1253 da Melchiorre da Monte Albano, con un 
campanile eretto nel 1209 da Saro lo di Muro Lucano. 

Bari, già bisantina, conquistata da Roberto il Guiscardo 
nel 1071, à un monumento normanno nel San Nicola^ comin- 
ciato nel 1087 e finito nel 1139, la cui facciata, per altro, à 



(1) Case di forma cilindrica con una sola apertura e un tetto co- 
nico, frequenti specialmente ad Alberobello, a Fasano, eco. 
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Fig. 26^. — La Cattedrale di Amalfi. 
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linee romanamente maestose. Normanna è pure la Chiesa di 
San Nicola e Cataldo (1180) nel Camposanto di Lecce. 

Ma nella maggior parte dei casi, più che di monumenti nor- 
manni, si dèe parlare di monumenti costruiti nell'Italia meri- 
dionale durante la dominazione normanna. Le cattedrali, per 
esempio, di Bitonto, di Ruvo, di Barletta, di Giovinazzo, di Trani 
sono edifìzii di stile lombardo. Bellissima la Cattedrale di Trani, 
fondata verso la fine del sec. xi, con un campanile del sec. xii, 
che nell'arcata del basamento porta il nome di Nicolaus sa- 
cerdos proto magister. Altre chiese sono di stile pisano. Quando 
1 Normanni da Melfi mossero alla conquista della Puglia e 
vollero, come segno di lor vittoria, ampliare la colonia greca 
di Troja, che divenne la città d'incoronazione dei re nor- 
manni, ricorsero a una colonia di pisani, che si trovava a 
Bovino, per la costruzione della Cattedrale^ che fu compiuta 
nel 1125. La facciata (il cui piano superiore è del sec. xiii) di 
questa Cattedrale (fig. 254 e 255) è la più splendida dell'Italia 
meridionale. « 1 Normanni (scrive lo Schubring) non avevano 
un'arte propria, quando nel principio del secolo xi irruppero 
nella Puglia. In Sicilia essi si sottomisero all'arte araba; in 
Puglia cercarono d'importare Tarchitettura d'un'altra regione 
italiana ». Oltre quello di Troja, si conoscono tre altri edifìzii 
eretti dalla colonia pisana per commissione de* Normanni: la 
Cattedrale di Foggia, la Chiesa di S. Maria Maggiore a Siponto, 
presso Manfredonia, e la Cattedrale di Benevento, ricostruita 
nel sec. xi. Finalmente la Cattedrale di Altamura, fondata da 
Federico II nel 1232, è insigne esempio d'uno stile che, armo- 
nicamente fondendo elementi bisantini lombardi moreschi e 
gotici, si può ben chiamare pugliese. 

lì Bertaux, che à l'idea fìssa dell'influenza dell'arte francese 
nell'Italia meridionale, sostiene che la maggior parte degli 
edifìzii costruiti sotto i Normanni appartengono alla famiglia 
delle chiese monastiche borgognone, delle quali è madre co- 
mune la Chiesa di Cluny. Ma il Rivoira, come abbiam detto, 
à dimostrato che l'arte nata in Borgogna e sviluppatasi in 
Normandia e in Inghilterra non è che una filiazione dello 
stile lombardo; e, in opposizióne al Bertaux, sostiene che le 
chiese erette sotto i Normanni in Sicilia e nell'Italia meridio- 
nale furono costruite su modelli italiani, e che due sole delle 
loro caratteristiche richiamano le costruzioni lombardo- nor- 
manne di Francia e d'Inghilterra : la pianta (Cattedrale di 
Acerenza, di Cefalù, Duomo di Monreale) e la decorazione 
delle arcatelle cieche accavalla n tisi o intersecantisi (Cattedrale 
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di Cefalù, Duomo di Monreale, di Palermo), comparsa per la 
prima volta in Durham. 




Fig. 254. — La Cattedrale di Troja. 

L'Abruzzo si gloria dell'Abazia di San Clemente in Casauria, 
di cui l'abate Leonate, che la ricostruì nel 1176, fece un'offi- 
cina di stoffe preziose, di ricchi tappeti, di codici splendidi. 
La chiesa, magnificamente descritta dal D'Annunzio nel Trionfo 
della morte, à tre navi spartite da arcate ogivali e un portico 
nel quale l'arco a tutto sèsto si sposa con l'arco a ferro di 
cavallo. Le chiese abruzzesi prediligono la facciata dal coro- 
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Fig. 255. — Particolare della facciata della Cattedi-ale di Troja. 
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na mento orizzontale. Tali il Duomo di Teramo, edificato nel 
sec. xii, ampliato nel 1332; S. Maria di Collemaggio presso 
Aquila (1283-88); il Duomo d'Atri, opera di Raimondo di Poggio 
e Rainaldo Atriano (1285-11305). 

Airarchìtettura civile diede grande impulso Federico II 
della casa di Hohenstaufen, successa a' re normanni nel 1194. 
Federico II, nato in Italia, a Jesi, fu un imperatore artista. 
Maestro Riccardo da Lentini fu preposto dall'Imperatore 
airedifìcazione dei Castelli d'Augusta Siracusa Caltagirone Mi- 
lazzo e Catania (1239-40). Senonché non in Sicilia, come i più 
credono, non a Palermo, dove i nobili non avevano dimen- 
ticato le sanguinose giornate di Enrico VI, ma in Puglia e in 
Basilicata Federico II (che Walther von der Volgelweide in- 
vocava signor della Puglia) fece comunemente dimora : ebbe 
a Foggia il palazzo di residenza imperiale, a Lucerà la sua 
guardia saracena; nel Castello del Monte scrisse il suo trat- 
tato di falconeria; da Melfi nel 1231 promulgò le ConslUutiones 
Augustales; e a Ferentino mori. Scrive Giovanni Villani (VI, i): 
« Fece egli il parco deiruccellazione al Pantano di Puglia 
(Incoronala), e fece il parco della caccia presso a Gravina 
(Garagnone) e a Melfi alla Montagna (Lagopésole) ; e il verno 
stava a Foggia a uccellare, la state alla montagna a suo di- 
letto ». A Foggia si vedono ancora i ruderi del Palazzo di 
Federico, eretto da Bartolomeo (1223-33), padre dello scultore 
Niccolò da Foggia. La Puglia à non meno di diciassette castelli 
di Federico: dei quali il più glorioso è Castel del Monle (1240) 
presso Andria (fìg. 256): edifizio robusto insieme ed elegante, 
di otto lati, che à a gli spigoli otto torri di otto facce, e una 
porta monumentale. Il vastissimo Castello di Lucerà, città 
riedificata dall'Imperatore, era la cittadella dei Saraceni, e 
conteneva la dimora di Federico, Vharem, la caserma, gli 
arsenali, le moschee, la piazza d'armi. Il castello di Lagopé- 
sole, nella regione del Vulture, è il più grande degli edifìzii 
militari di Federico II, e uno dei meglio conservati. Da ultimo 
ricorderemo il famoso Castello delle Torri a Capua, costruito 
dal 1234 al 39, su disegno dell'Imperatore, da Niccolò di 
Cicala, capuano; e il Castel delVOoo e Castel Capuano a Na- 
poli, cominciati da Guglielmo I e compiuti da Federico li. 

« Ricercatori francesi (dice lo Schubring) anno voluto farci 
credere che siano stati francesi gli architetti che edificarono 
questi castelli; ma poi s'è assodato che nessun altro all'in- 
fuori dello stesso Federico fu quegli che disegnò i suoi castelli 
e li fece condurre a termine ». Il citato Bertaux sostiene che 
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Tarte francese divenne, prima del 1240, l'arte ufficiale del 
Reame di Sicilia, e che Castel del Monte è Tinizio d*un novo 
stile architettonico, che s'inspira all'arte borgognona. Le di- 
verse opinioni del tedesco e del francese si spiegano troppo 
bene: ognuno tira l'acqua al suo mulino. Ma probabilmente 
anno torto tutti e due. Tutti e due dimenticano il permanere 
dell'elemento classico nel mezzogiorno d'Italia. Castel del 
Monte solo nella decorazione interna à particolari di origine 
nordica; ma la pianta la costruzione il prospetto le forme 
essenziali sono latine. Dalla corruzione dell'arte classica, sotto 
rincenlivo della vita normanna e sveva, rinasce l'arte nel- 
l'Italia meridionale. « Sorgono da essa (concluderemo con lo 
Spinazzola) protomaestri, scultori e architetti locali, che pos- 
sono, che sanno senz'altro incarnare il sogno imperiale di 
Federico svevo. Non uno dei nomi, che la critica storica ci 
ha rivelati, degli artefici chiamati da Federico a Capua, come 
alla costruzione de' suoi castelli di Basilicata e di Puglia, è 
straniero. Un greco e qualche operajo arabo: ecco tutto, fra 
artisti di Sicilia di Calabria di Lucania di Puglia ». 



IV. 
Scultori e pittori italiani anteriori a Niccola Pisano e a Cimabue. 

1. — Architetti e scultori, i Magislri Comacini crearono 
una nova ornamentazione scultorica, popolando di bestie e di 
demonii le chiese lombarde: « esseri bizzarri (come il Mas- 
sarani li descrive) che tumultuano, s'attortigliano, s'interse- 
cano come incubi e succubi, ma che intanto ravvicinano 
l'arte all'anatemizzata natura ». E, oltre che di demonii e di 
bestie, che fanno pensare a' bestiarii moralizzati, le chiese lom- 
barde s'adornano d'immagini allegoriche delle Virtù e delle 
Arti liberali, di storie del Vecchio e del Novo Testamento ; 
sembrano poemi didattici scolpiti, enciclopedìe per chi non 
sa lèggere, secondo il bisogno e l'uso dell'evo medio, che amò 
le somme ì fiori gli specchi i tesori i conviti della sapienza, 
dal Bellovacense e dall'Aquinate a Brunetto a Dante a Cecco 
Ascolano. Non mancano immagini di vita domestica, scene 
di guerra, di caccia e di pésca, rappresentazioni di mestieri, 
feste cittadine, trionfi. Il Dartein, pur ammirando quest'arte 
facile e ingegnosa de' nostri incolti maestri, che facevano d a 
Natali tt Vitelli. — Storia d^WarU. 20 
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sé, dice che à minor valore morale di quella dei maestri che 
adornavano le chiese romaniche francesi di sapienti rappre- 
sentazioni suggerite dal clero. Quest'arte, egli dice « parie à 




l'imagination plus qu'à l'intelligence et au sentiment reli- 
gieux »: il che, se fosse vero, lungi dal parerci un biasimo, 
sonerebbe per noi lode, lode dell'arte vera, libera da ogni 
preoccupazione etica o religiosa. 
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L'Italia settentrionale abbonda di sculture mal concepite e 
goffe nella esecuzione, ma che attestano un primo risveglio 
deirattività scultorica. 




Fig. 258. — Bassorilievi della facciata di San Zeno (Verona). 

Un Nicola, di cui era compagno un Guglielmo, operò a 
Modena , dove fece le sculture della facciata del Duomo 
(fìg. 257), rappresentanti la creazione e la storia dei primi 
uomini sino a Noè, e le altre del coro, rappresentanti la Pas- 
sione; a Ferrara, dove scolpi il portale del Duomo; a Verona, 
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dove scolpi il portale di San Zeno Maggiore (fìg. 258), rappre- 
sentando scene bibliche, e Teodorico che insegue il cervo 
infernale, e storie di San Zeno, e i mesi; a Piacenza; a Cre- 
mona. Questo Nicola fioriva nel 1135, se è autentica la famósa 
inscrizione del Duomo di Ferrara: 

Li mile cento trenta cenqe nato, 
fo questo tempio a S. Gogio donato 
da Glelmo cìptadin per so amore, 
et mea fo l'opra: Nicolao scolptore; 

che sarebbe il primo monumento letterario del nostro volgare. 




Fig. 250. — Benedetto Antèlami - La deposizione dalla Croce (Duomo di Parma). 

Singolarmente notabili i dissimetrici rilievi (biblici , rea- 
listici, simbolici, ornamentali) della facciata di San Michele a 
Pavia (sec. xii), i quali attestano che di questa dissimetria le 
maestranze comacine dovettero valersi come di elemento deco- 
rativo, di cui più che altrove fanno sfoggio in questa facciata. 

Un Anselmo, che sé chiamò novo Dedalo^ adornò circa il 1171 
di rozze sculture (oggi al Museo archeologico di Milano) la 
Porta Romana, costruita nel 1171 dai Milanesi a ricordo del 
loro ritorno nella città distrutta dal Barbarossa. 

Il maggiore scultore deiritalia settentrionale di questa età, 
il più fecondo il più vigoroso e il più accurato nciresecuzione. 
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è Benedetto Antèlami, che lavorò nel Duomo di Parma, 
dove si vede il suo bassorilievo La deposizione dalla croce (1178) 
(fìg. 259), e nel Battistero della stessa città, dove rappresentò 
storie bibliche, le sei età della vita e l'allegoria della morte; 
fece alcuni bassorilievi della facciata del Duomo di Borgo 
San Donnino; operò forse a Vercelli a Cremona e a Milano, 
dove, secondo il Venturi, avrebbe lasciato Tultima opera sua : 
la statua equestre (1233) di Oldrado da Tresseno nel Palazzo 
del Podestà. L'influenza dell'Antèlami si senti fìn nel Veneto: 
in S. Giustina di Padova, in S. Marco di Venezia, dove la 
rappresentazione dei mesi che adorna l'arco del portale mag- 
giore, è una delle più notabili opere scultoriche di questa età. 

Generalmente rozza e infantile è la scultura toscana coeva. 
Basti rammentare la fonte circolare di San Frediano a Lucca, 
adorna di figure ad alto rilievo d'un m. Roberto (1151?); e 
le sculture di Pistoja, come. VAdorazione dei Magi (1166), su 
la porta di Sant'Andrea, che à l'inscrizione: « Fecit hoc opus 
Gruamons magister bon. et Adeodatus frater ejus ». 

Più noto è Bonanno da Pisa, che fece le porte di bronzo 
del Duomo della sua città, in parte distrutte da un incendio 
nel 1595, e le impòste bronzee della porta principale del 
Duomo di Monreale (1186) (fìg. 260), opera di goffa maniera 
e assai inferiore alle porte laterati dello stesso Duomo di 
Monreale (flg. 261), dovute a Barisano da Trani. Migliori le 
opere eseguite in Toscana da maestri comacini: per esempio 
le sculture della facciata del Duomo di Lucca, o San Martino 
dovute a Guido da Como e al figlio suo Guidetto (1204) 
L'atrio del Duomo di Lucca à altre sculture, alquanto poste 
riori, che accennano al prossimo risorgimento dell'arte. Al 
cune, posteriori al 1233, rappresentano i dodici mesi dell'anno 
significati da figure in atto di compiere faccende rurali 
(fig. 262), o di sollazzarsi; soggetto caro anche alla poesìa di 
quel tempo: si pensi a Bonvicino dalla Riva e a Folgore da 
San Gemignano. Superiormente, storie di san Martino, opere 
non inferiori alle buone del secolo xiii, escluse quelle di 
Niccola Pisano. 

Un altro Guido da Como è Guido Bigarelli, che eseguì 
nel 1246 la bella vasca battesimale con incrostazioni musive 
pel Battistero di Pisa, e nel 1250 il pulpito di San Bartolomeo 
in Pantano a Pistoja. 

Una scuola di marmorarii umbri del sec. xii diede sculture 
a Spoleto (portale del Duomo, decorazioni della facciata di 
San Pietro)^ a Narni, ad Assisi, a Foligno. Nella Marca, Osimo, 
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Apiro, Ancona (dove un m. Filippo, nel 1210, adornava la 
facciata di Santa Maria della Piazza), Ascoli anno saggi dì 




Fig. 260. — Bonanno da Pisa - Particolare della porta principale del Duomo di Monreale. 

scultura lombarda. Il Lazio si può gloriare d'una propria 
arte, più vicina alla grande arte classica che alla bisantina e 
alla lombarda. Alludiamo alle opere insieme architettoniche e 
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scultoriche cosiddette cosmatesche, delle quali abbiamo trattato 
a pag. 292. L'influenza dei marmorarii romani s*estese fìn 




Fig. 261. — Bari sano da Trani - Particolare della porta lateiale del Duomo di Monreale. 

nell'Abruzzo, nelle cui chiese non sono rari i pulpiti cosma- 
teschi. 
Le province meridionali, che da prima risentirono più che 
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le altre d'Italia l'azione dell'arte bisantina, ebbero dall'unde- 
cimo al decimoterzo secolo molti artisti, di gran lunga supe- 
riori a gli artisti coevi dell'Italia settentrionale e centrale. 







Salerno e Amalfi furono già, verso la fine del sec. xi, il 
centro d'una scuola di scultori, il cui capolavoro è il paliotto, 
con circa sessanta storie bibliche, conservato nella sacrestia 
della Cattedrale di Salerno, la più grande opera d'avorio che 
abbia lasciato il medio evo. 
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L'Italia meridionale è ricca soprattutto di bei lavori di 
bronzo, dapprima venuti da Costantinopoli, come la porta di 
Montecassino (1066), da noi nominata a p. 245. Ma già Rug- 
gero DELLE Campane (1), da Melfi, si staccava dai modelli 
bisantini, fondendo e cesellando la porta del Mausolèo del 
normanno Boemondo (m. 1110), figlio di Roberto il Guiscardo, 
a Canosa, nella quale son rappresentati non i santi, ma gli 
eroi normanni. Le due porte di bronzo niellato della Catte- 
drale di Troja (fìg. 263), che sorpassano in isplendore quelle 
di tutto il mezzogiorno, se ne togli Benevento, furono opera 
di Oderisio Berardo, beneventano, che le fuse nel 1119 e nel 
1127. A Oderisio è anche attribuita la porta del Duomo di 
Benevento (fìg. 264), eseguita alla fìne del sec. xii da un 
• maestro Roggero: vero capolavoro, che à nel suo tempo la 
stessa importanza che nel sec. xiv quella di Andrea da Pon- 
tedera e nel xv quelle del Ghiberti. « Il maggior poema sacro 
dell'età romanica nel mezzogiorno d'Italia » la chiama il 
Venturi; contiene scene bibliche e immagini di vescovi della 
chiesa beneventana. Barisano da Trani è famoso, oltreché 
per le porte laterali del Duomo di Monreale, già da noi ci- 
tate, per quelle del Duomo di Ravello (1179) e del Duomo 
della sua città: nelle quali ultime soggetti sacri e profani si 
danno la mano; e la Panagia bisantina sta accanto a gli ar- 
cieri della guardia civica. Barisano s'inspira ai vasi italogreci, 
che tornavano allora in luce, come più tardi i maestri di 
Federico II tenteranno emulare la romana grandezza. 

Ricchissima è poi nell'Italia meridionale la scultura, mas- 
sime ornamentale, di pietra e di marmo : decorazione mar- 
morea di portali, capitelli, rosoni, amboni (fìg. 265), tra i 
quali bellissimo quello di San Clemente a Casauria, cande- 
labri, sedie episcopali, ciborii: lavori di stile affìne al lom- 
bardo e al cosmatesco, ma più ricco e più bello. Non man- 
cano saggi dì scultura propriamente detta. A Rapolla , in 
Basilicata, vedemmo due grossolani bassorilievi, la Tentazione 
d* Adamo e V Annunciazione, dell'architetto e scultore Sarolo 
di Muro Lucano, che decorano il campanile, eretto nel 1209, 
di quella chiesa. 

Il più grande scultore dell'Italia meridionale (quando non 
si voglia dare alla Puglia Niccola Pisano) fu Niccola di Bar- 
tolomeo da Foggia, che fìoriva nel 1272. Bartolomeo (p. 303), 

(1) La fusione e la cesellatura dei metalli, più ohe dagli scultori 

Sropriamente detti, era esercitata dai fonditori di campane : una 
elle arti più nobili del medio evo. 
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adornando la porta del Palazzo di Federico II e scolpendo la 
cornice esterna del primo piano della facciata del Duomo 




Fig. 264. — M° Koggero. • Imposte bronzee della Ciittedrale di Benevento. 

delle sua città, aveva con accenti di possente verità svinco- 
lato l'arte pugliese dal bisantìnismo. Niccola scolpi il magni- 
fico pulpito di Ravello (fig. 266), che si adorna d*un maravi- 
glioso busto femminile, ritenuto dai più il ritratto di Sigilgaita 
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Fig. 2G.'). — Ambone Binistro della Cattedrale di Salerno 
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Bufolo, da altri di Anna della Marra; dal Venturi rimmagine 
di Mater Ecclesia, mentre i due ritratti che stanno sotto il 




fi 



busto, sarebbero veramente dei conjugi Bufolo, Niccola e 
Sìgilgaita, signori di Ravello. 

Gli scultori campani e pugliesi anno una valentia ignota in 
questo tempo a gli scultori delle altre terre d'Italia, e imitano 
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spesso Tantico. Federico II dà la spinta a un tentativo di 
rinascimento, facendo coniare monete romanamente degne 
della maestà imperiale, e decorare la porta del Castello di 
Capua come un arco di trionfo. Tra le due torri di base po- 
ligonale s'apriva la magnifica porta sotto un arco adorno di 
statue, delle quali e d'altre sculture del Castello si vedono 
alcuni frammenti nel Museo di Capua. E in Àpulia come in 
Campania, a Castel del Monte come a Capua, Federico forma 
una scuola di scultori che tenta rivaleggiare con la sta- 
tuaria grecoromana; una scuola (dice il Bertaux) il cui capo- 
lavoro è fuori del regno delle Due Sicilie: la cattedra (1260) 
del Battistero di Pisa. Niccola di Pietro d*Apulia prosegue 
l'opera dello Imperatore neiritalia centrale, e attesta la supe- 
riorità dell'arte del mezzogiorno, nel sec. xiii, su quella del 
resto d'Italia. Ma con l'artista che sé stesso chiamò, e che 
noi continueremo a chiamare, rispettando la tradizione, Nic- 
cola Pisano, cominceremo la trattazione della rinascita della 
scultura in Toscana. 

2. — Ora veniamo alla pittura. 

Non è al tutto spenta la tradizione della pittura murale : 
specialmente nell'Italia media e meridionale non mancano 
affreschi, i cui accenti rozzi, ma sinceri, contrastano con la 
dommatica rigidezza della pittura bisantina. Rammentammo gli 
affreschi di San Clemente e di Santa Maria Antiqua. Aggiun- 
giamo, sempre a Roma, gli affreschi di Bonizzo nella Chiesa 
di Sant'Urbano alla Caffarella, dei quali uno, quello rappresen- 
tante la Crocifissione y à la data del 1011; e gli affreschi de la 
Cappella di San Silvestro ai Santi Quattro Coronati (fìg. 267), 
nei quah*, per altro, l'arte romana si mescola, ma non si 
fonde, con la bisantina del sec. xii. Il che si può dire anche 
degli affreschi della cripta della Cattedrale d'Anagni (seconda 
metà del sec. xiii). Nella chiesa bassa del Convento di S. Sco- 
lastica a Subiaco veggonsi notevoli pitture eseguite nel 1219 
da un Consolo, tra le quali una Vergine, il Massacro degV inno- 
centi, il ritratto d* Innocenzo III; e nella chiesa alta dello stesso 
Convento freschi del sec. xiii con soggetti tolti dalla vita di 
G. Cristo, di S. Benedetto e di S. Scolastica, e una curiosa tavola 
rappresentante S. Francesco, probabilinente anteriore al 1228. 
perché il Santo vi è rappresentato senza aureola né stimmate. 

Nell'Italia meridionale, nonostante il bisantinismo, vi fu un 
innegabile risveglio nazionale, qual è attestato dalle pitture 
delle grotte eremitiche de' basiliani nei dintorni di Otranto 
Brindisi Taranto Melfi, tra cui notevoli quelle di San Michele 
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di Monticchio sul Vulture (sec. xi); dagli affreschi della 
Chiesa dì Sant'Angelo in Formis, presso Santa Maria Capua 
Vetere, eseguiti nella seconda metà del sec. xi, rappresentanti 
il Giudizio universale e fatti biblici, non senza una tal quale 
vivacità d'espressione; e dalle pitture del sec. xii (tra le quali 
un nobile Cristo e una Vergine bella) delle absidi sotterranee 
di San Giovanni in Venere a Fossacesia nel Chietino. 




Fig. 267. — Un episodio della vita di San Silvestro 

e dell'Imperatore Costantino 

(Affresco nella Chiesa dei Santi Quattro Coronati, in Boma). 



Nell'Italia settentrionale, notevoli gli affreschi della seconda 
metà del sec. xiii, che decorano il Battistero di Parma; e 
dello stesso tempo quelli, che noi primi pubblicammo e illu- 
strammo, recentemente scoperti nei restauri della Basilica di 
San Teodoro a Pavia. Gli uni e gli altri dimostrano quanto, 
su la fine del Dugento, l'Italia settentrionale fosse lontana dal 
rinnovamento, gloriosamente cominciato altrove. 

Ma domina sempre il musaico, che vien perdendo il suo 
carattere tipico e acquistando maggior vivezza di colore e va- 
rietà d'ornamenti. Dei musaici di San Marco a Venezia abbiamo 
detto a p. 247. 

I più antichi tentativi di ritorno alla tradizione classica son 
da vedere nei musaici romani. Alcuni appartengono al sec. xii : 
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per es., quelli della facciata e dell'abside di Santa Maria in 
Trastevere, e dell'abside di San Clemente. Di tutti migliore, 
quello dell'abside di Santa Maria in Trastevere (fìg. 268), rap- 
presentante il Cristo che abbraccia teneramente la madre. 
Non à nulla di bisantino il mosaico (1207) della Cattedrale di 
Spoleto, eseguito da un maestro Solserno. 

Il rifiorimento dell'arte musiva in su gl'inizii del sec. xiii 
è specialmente attestato dai musaici dell'abside e del Batti- 
stero di Firenze, eseguiti dal 1225 al 1228 da Jacopo frate 
francescano, ai quali furono aggiunti più tardi quelli della 
cupola. Sublime poema cristiano, compiuta rappresentazione 
della storia e delle credenze del Cristianesimo, dalla Genesi 
al Giudizio, questi musaici sono il più importante documento 
delle origini della pittura fiorentina. 

Già rifiorito per l'impulso di Desiderio a Montecassino, il 
musaico raggiunse la perfezione sotto la dominazione dei Nor- 
manni, di Ruggero II e de' due Guglielmi. I più pregevoli musaici 
di Sicilia sono quelli de la Cappella Palatina, della Martorana, 
di Monreale, del Duomo di Cefalù, dovuti in gran parte ad 
artisti indigeni. 11 Cristo di Cefalù, del 1148 (fìg. 269), è il capo- 
lavoro della pittura del sec. xii. I musaici dell'Italia meridio- 
nale somigliano (né la somiglianza è certo casuale) a' romani: 
ma, mentre i musaicisti romani si valgono di frammenti di 
marmo antico, quelli del mezzogiorno usano pezzi di vetro. 

Nulla diciamo delle ta vole dipinte cosiddette èwan/inc, non rare 
ne' nostri musei, opera di maestri italiani anteriori a Cimabue: 
Crocifissi lividi e nere Madonne.- 

Aprirà gli occhi de' nostri pittori alla luce della bellezza, 
avviverà loro l'ingegno e sgranchirà le mani un'altra Madonna, 
un'altra idea fulgente di giustizia e di bellezza: la Libertà. 



V. 

L'arte cosiddetta gotica. — 1. Origine e caratteri deli archi- 
tettura archiacuta, — 2. U architettura archiacuta in Francia^ 
Germania, Inghilterra, Spagna. — 3. La scultura e la pittura 
fuori d'Italia, 

1. — « A quel modo che nell'idioma delle plebi medieve 
sovraneggia ancora, se anche imbarbarito e scassinato, il la- 
tino, cosi nella loro chiesa, nella chiesa lombarda e romanza. 
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Natali e Vitelli. — Storia dell'arte. 
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ancora il genio romano sovraneggia. La mole è tuttavìa enorme ; 
la luce è tuttavia contesa. Il vano ha un'altra grande vittoria 
da conseguire; e Tarme che deve dargliela, è l'ogiva. Grazie 
all'ogiva e ai contrafforti e agli archibuttanti esterni, che ne 
sono il corollario, i muri, cessando quasi dalla funzione di 
portare, per contentarsi di quella di cingere, s'aprono alle 
grandi vetrate ; la luce, decomposta in tutti i paradisiaci co- 
lori dell'arcobaleno, invade la cattedrale : i cuori esultano 
nell'osanna ». 

Cosi T. Massarani ci rappresenta il sorgere dell'architettura 
archiacuta , ogivale o sestoacula , detta malamente gotica , 
quando è noto che i Goti scesero nel nostro paese parecchi 
secoli prima dell'avvento del gotico. Che se gotico (1) vuol 
dire semplicemente nordico o tedesco (tedesca chiamò il Vasari, 
nella Introduzione alle tre arti del disegno^ l'architettura archi- 
acuta, spregiata dal secolo cortigiano, nimico delle animose 
opere dei liberi avi), si dà a questo stile un'origine che non 
è la sua. 

Vexata quaestio. 1 Francesi danno all'architettura gotica 
origine francese. Il Corroyer vorrebbe chiamarla addirittura 
architettura nazionale (cioè francese) del medio evo ; e il Reinach 
ne riassume la storia, asserendo che dal nord della Francia 
(Isola di Francia, dove se n'è trovato un esempio del 1115, e 
Picardia) il gotico, diffuso dai cistercensi, passò in Alsazia 
(Strasburgo, 1177) in Germania in Italia in Ispagna nella Svezia 
nella Boemia nell'Ungheria; e i crociati francesi lo introdus- 
sero a Cipro e nella Siria. 

I Tedeschi rivendicano alla Germania la creazione o, per 
lo meno, la formazione dello stile ogivale. Scrive, per es., il 
Lùbke: « Quantunque lo stile moresco avesse già fatto uso 
dell'arco acuto, e si fosse già incontrata questa forma nella 
seconda metà del sec. xii presso la popolazione mista della 
Francia settentrionale, tuttavia questo stile ricevè in Germania 
il suo normale sviluppo »; e ancora: « Questo stile nacque 
in seno delle nazioni germaniche, le quali, dopo avere svilup- 
pato lo stile romanico, cercavano dargli un carattere più ele- 
vato ». Si noti la confessione contenuta nelle parole stampate 
in corsivo. Altra è la quistione della patria, altra è quella 
dell'origine prima dell'architettura gotica. Ce ne appelliamo 



(1) La parola gotico fu poi asata dagritaliani in contrapposizione 
di classico^ quasi nel significato di barbaro: « gotica caligine » dice 
il Parini nel Mattino^ per dire « tenebre della oarbarie ». 
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Fig. 269. — Musaico della Cattedrale di Cefalti. 
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air Hope, il quale, sebbene creda che lo stile archiacuto si sia 
formato in Germania, riconosce che airitalia « devesi indu- 
bitatamente lo stile a tutto sèsto, dal quale venne poi lo stile 
ogivale », aggiungendo: « Se la differenza di temperatura e 
di clima produsse nel tutto sèsto le modificazioni che diven- 
nero poi caratteri essenziali dell'ogiva, dobbiamo riconoscere 
che quest'ultima architettura è stata sovrapposta all'altra, 
ch'essa riconosce la sua origine non già da alcune forme di 
ornamenti arbitrarli, come il finimento e lo intreccio degli 
archi, ma da principii fondamentali della prima. In fatti l'arco 
la vòlta la spina, elementi capitali del gotico, già esistevano 
nel lombardo, da esso furono tolti; e se ebbero poi muta- 
menti di forme, li debbono unicamente alle esigenze di un'atmo* 
sfera più settentrionale, al bisogno e al gusto de' paesi ove 
questo stile fu modificato ». 

La cattedrale gotica sbocciò (dove che sia) dalla basilica 
lombarda a vòlta (come questa dall'antica basilica cristiana), 
modificata dall'introduzione dell'arco acuto e da varie forme 
decorative esistenti in germe nell'architettura lombarda. Lo 
stile gotico insomma è figlio del lombardo. Se più tardi la 
Francia diede all'Italia il suo gotico, fu dunque né più né 
meno che una restituzione. 

Ma quali sono i caratteri dell'architettura archiacuta? Il 
Sacken li riduce a tre : universale uso dell'arco a sèsto acuto, 
detto, alla francese, ogiva (già elemento decorativo degli edi- 
fìzii arabi e siculi), formato da due archi di cerchio riuniti su- 
periormente; — la costruzione delle vòlte ardite e leggère a 
guisa di ossatura per mezzo di costoloni incrocia ntisi, o ner- 
vature; vòlte poggianti su pilastri e contrafforti che dividono 
e animano la superfìcie dei muri ; — la tendenza delle varie 
parti a un movimento ascendente, o verticalismo. 

Sorgono e in agili file dilungano 
glUmmani ed ardui steli marmorei... 
le arcate salgono chete, si slanciano 
quindi a voi rapide, poi si rabbracciano 
prone per l'alto e pèndule. 

(G. Carducci, In una chiesa gotica). 

Una delle manifestazioni più notevoli di questo stile sono 
gli archi di sostegno e i contrafforti (a cui s'appoggiano essi 
archi), senza i quali i muri, troppo perforati, non bastereb- 
bero a sostenere la spinta delle vòlte. Mirabili i particolari 
decorativi, in grazia de' quali gli edifìzii gotici somigliano a 
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immensi lavori d'oreficeria: ma è giusto osservare col Sacken 
esser « vanto speciale dei costruttori in questo stile il non 
aver velato Tartifìzio della costruzione con la eleganza delle 
forme, l'aver anzi fatto servire alla decorazione gli elementi 
organici della costruzione )». Le parti che danno maggior vita 
e movimento all'esterno d'un ediflzio gotico, sono i frontoni 
dei contrafforti e delle finestre; i pinacoli, finimento dei ta- 
bernacoli, dei baldacchini, dei contrafforti ; le guglie o cuspidi^ 
parti adornate da foglie arrampicanti e da fiori crociformi. Il 
capitello gotico, essenzialmente decorativo, à spesso la forma 
di calice allargato in alto, ed è per lo più decorato da due 
piani di foglie. 

Tanto le forme fondamentali quanto gli elementi di tutti i 
particolari sono tratti dalle figure geometriche, e la costru- 
zione d'ogni parte è regolata da leggi severe e da calcoli ma- 
tematici : donde l'armonia che regna negli edifìzìi archiacuti, 
paragonabile all'armonia che governa il mondo dantesco. Se 
la profondità penetra gli animi umani di misterioso terrore, 
la larghezza li rassicura, l'altezza li esalta : epperò (a dire di 
Carlo Blanc) il tempio indiano s'inviscerò sotto l'ombra delle 
rocce a cercarvi i misteri di Brahma nel seno della natura; 
la piramide egizia sorse a sfidare l'eternità; la cattedrale go- 
tica lanciò nel cielo le sue guglie, quasi augurio di paradiso. 
Si pensa quasi alla mistica scala di Giacobbe, che Dante vide 
nel cielo di Saturno. 

Ma gli edifizii archiacuti non soltanto pel simbolismo sono 
un miracolo di bellezza. « Nessun'architettura mai, salvo la 
greca (scrive Camillo Boito), ebbe simbolismo e organismo (1) 
cosi intimamente connessi come l' architettura archiacuta , 
dove non si sa tra la bellezza, la scienza e l'artifizio del co- 
struire, quale sovrasti ». 

L'architettura archiacuta non è soltanto bella, perché « sembra 
(come sembrò al D'Agincourt) che abbia tolto a sciogliere il 
problema di unire la perfetta solidità a una maravigliosa ar- 
ditezza, che attrae l'occhio, e ad una leggerezza piena di 
grazia, che lo ricrea », né perché sa dire a gli uomini le su- 
blimi armonie dell'Infinito, ma perché indice, espressione e 



(1) Ogni stile architettonico risulta, secondo il Boito, dà due cose : 
Vorganismo, ohe viene dalla distribuzione delPedifizio, dalla qualità 
de^ materiali, dalle condizioni naturali del paese, e il simbolismo^ che 

Sotremmo chiamare espressione, rappresentando ogni edifìzio l'indole 
ella civiltà, l'inclinazione del popolo, Tanima dell'architetto. 
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sintesi della nova vita civile in che prosperò. Architetti citta- 
dini, laici (non più ecclesiastici o, perlomeno, soggetti, come 
nell'età precedente, alla chiesa) sostituiscono alle gravi basse 
buje chiese lombarde templi alti agili luminosi ; ai muri pieni 




Fig. 270. — Esterno di XotreDame (Paiij^). 

muri interrotti da finestre (bifore, trifore, quadrifore), rosoni 
trafori, che li rendono simili a merletti di pietra ; alla deco- 
razione fantastica o geometrica una decorazione che s'inspira 
alla flora del paese ove sorge Tedifìzio ; airarchitrave e al 
pieno centro la linea verticale e l'arco acuto; alla forza con- 
tenuta e maestosa la leggerezza e lo slancio verso i liberi 
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cieli ; airascetismo il misticismo. Il tempio non è più oramai 
la casa de' sacerdoti, ma del popolo e di Dio. 

Gli edifìzii civili (massime i castelli, per necessità di difesa) 
non potevano essere costruiti nello stile che segna il trionfo 




Fig. 271. — Interno di Notre-Dame. 

del vano sul pieno ; ma il gotico ne inspirò l'interna disposi 
zione, l'ornamentazione delle porte delle lìnestre dei tetti. 

2. — Ora possiamo dir poche cose dell'arte gotica fuori 
d'Italia. 

In Francia lo stile gotico si sviluppò prima nel settentrione, 
dove dominò sino alla prima metà del xiii secolo, che nel 
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mezzogiorno, dove si usò il lombardo sino al secolo succes- 
sivo. Le più notevoli costruzioni gotiche della Francia sono: 
Notre-Dame di Parigi (fig. 270 e 271), immortalata da V. Hugo, 
fondata nel 1163, le cattedrali di Rheims (1212-50), Ghartres 
(1260), Laon, riedificata ne' primi anni del sec. xiii, Amiens 

(1220-28), conside- 
rata il « capolavoro 
dello stile gotico », 
Bourges Troyes 
Rouen Orléans Nar- 
bona Beauvais. 

Il Belgio vanta 
splendidi palazzi 
municipali, come 
quelli di Ypres( 1342) 
e di Bruges (1366), 
di Gand e di Bruxel- 
les (sec. xv). 

L'architettura go- 
tica raggiunse la 
perfezione nella Ger- 
mania, che può glo- 
riarsi del più mara- 
yiglioso edifìzio di 
stile archiacuto: la 
Cattedrale di Colonia 
(fig. 272), edificata 
dal 1248 al 1322. Il 
gotico ebbe in Ger- 
mania notevole im- 
pulso dal gran do- 
menicano Alberto 
Magno (1193-1280), 
mago, teologo, filosofo, architetto, lontano precursore di Leo- 
nardo. Il metodo albertino (Liber constructionum Alberti in 
Germania) rimase in Germania norma costante per la costru- 
zione degli edifìzii sacri : permodoché l'architettura archiacuta 
fu creduta poi patrimonio esclusivo dei Tedeschi. Sarebbe 
troppo lungo il solo enumerare i principali monumenti gotici 
tedeschi: rammentiamo le cattedrali di Ratisbona Strasburgo 
Ulma Friburgo Praga Vienna. 

In Inghilterra lo stile gotico, nel sec. xv, divenne più pro- 
priamente inglese, o stile Tudor, bizzarramente dovizioso, che 




Fig. 272. — La Cattedrale di Colonia. 
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si protrasse sino alla metà del sec. xvi, quando fu soppian- 
tato, come diremo, dallo stile palladiano. 




Tig. 273. - Figura di donna (xiii sec, Cattedrale di Chartres). 

In Ispagna, dopo la cacciata dei Mori (secolo xi), si molti- 
plicarono le chiese cristiane, nelle quali, per altro, Tarchi- 
tettura latina si modificò al contatto dell'arte moresca, di cui 
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ci siamo già occupati. Più tardi si costruirono edifìziì gotici, 
tra i quali sono insigni le cattedrali di Toledo e di Burgos, 
sino al secolo xvi, quando airinfluenza francese subentrò 
r italiana. 

3. — Gli scultori gotici francesi e tedeschi esercitarono una 
azione potente su lo svolgimento della scultura moderna, con 
quella miriade di santi di sante di màrtiri di re, divina com- 
media della plastica, come il Lubke la chiama, che inghirlanda 
le porte delle cattedrali archiacute, s*annicchia ne' taberna- 
coli, s'inerpica su le guglie, per conversare col cielo. La scul- 
tura francese raggiunge il suo apogèo nel sec. xiii. Le catte- 
drali di Parigi, Chartres (flg. 273), Bourges, Amiens si adornano 
di statue che, se non per l'esecuzione, certamente meno per- 
fetta, per vivacità di movenze e d'espressione, non anno nulla 
da invidiare alle antiche. 11 Reinach paragona la scultura 
gotica francese addirittura alla greca: in tutte e due nota la 
serenità, e crede la inferiorità della gotica esser dovuta al 
fatto che essa è un'arte, com'egli dice, vestita. Dopo il sec. xiii, 
la scultura francese diventa complicata e manierata. Sono 
sórte le maraviglie del Rinascimento italiano. 

Nella Germania, invece, la scultura fiorisce nel sec. xiv : 
belle sono, per es., le statue del Cristo della Vergine degli 
Apostoli nel Duomo di Colonia. 

Fiorentissima fu, corrispettivamente al rinascere degli studii 
nelle Università, di recente fondazione, l'arie 

Ch^alluminare è chiamata in Parisi 

(Dante, Pur};,, xi, 81): 

la miniatura. Ma soprattutto la pittura di smalto su le vetrate 
delle cattedrali assunse nell'arte gotica l'importanza che aveva 
avuto il musaico nella bisantina. Il xiii è il secolo della pit- 
tura su vetro. 

VI. 

1. L'architettura archiacuta in Italia. — 2. Gli edifizii sacri 
nelV Italia settentrionale. — 3. Nell'Italia centrale e meridio- 
nale. — 4. L'architettura civile. 

1. — Lo stile gotico o, meglio, lo stile di transizione dal 
lombardo al gotico avrebbe fatto dalla Francia la sua prima 
apparizione in Italia per opera dei frati cistercensi, o bene- 
dettini riformati, fondatori delle Abbazie di Fossanova e di 
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Casamari, in quel di Roma, consacrate nel 1208 e nel 1217, e 
di altre chiese, tra le quali ricordiamo la diruta Abbazia di 
S. Galgano presso Siena, che risale al 1218, e V Abbazia di Chia- 
ravalle (p. 274) presso Milano, in parte compiuta nel 1221. Da 
queste chiese cistercensi molti vorrebbero derivare i monu- 
menti di stile gotico italiano. 

Ma gli storici francesi, i quali dicono che il nostro gotico 
primitivo cistercense rassomiglia al borgognone e provenzale, 
non ricordano che la Borgogna e la Provenza, prossime alla 
Lombardia e al Piemonte, dovevano ai monaci e a gli artisti 
italiani i caratteri lombardi della propria architettura. 

Dell'azione esercitata in Francia dagl'italiani Lanfranco 
e Guglielmo abbiamo detto a pag. 269; aggiungiamo qui che 
sant'Odilone, abate di Cluny (m. 1049), al quale, come a san 
Majolo, si attribuisce il merito di aver date le norme per la 
costruzione de* monasteri, aveva, prima di promulgar queste 
norme, viaggiato in Italia, fermandosi specialmente a Roma 
e a Pavia. E da ultimo ricordiamo che la Chiesa di San Nicola 
e Cataldo a Lecce (p. 300), che à gli archi e le vòlte acuti, 
risale al 1180,. è perciò anteriore alla più antica chiesa cister- 
cense d'Italia, che è quella di Possano va. 

Del resto, anche volendo ammettere che la Francia abbia 
dato all'Italia il gotico, non possiamo dimenticare che questo 
dono fu, come abbiamo detto, una restituzione. É anche vero 
che l'Italia non volle mai riconoscere questo suo fìgliolo ba- 
stardo. Per escir di metafora, essa restò fedele alle tradizioni 
romane. Quella specie di scolastica architettonica ch'era l'ar- 
chitettura archiacuta, repugnava al nostro genio, amico della 
bellezza chiara semplice sana. I nostri edifizii pzanf ano bene; 
sono creature piene di forza e di salute, che non anno bisogno, 
per reggersi in piedi, di quelle architettoniche stampelle che 
sono gli archi di sostegno. L'armonia dell'architettura gotica 
nordica è indefìnita, come la melopèa di Wagner; aggiungete 
qualche guglia al Duomo di Colonia, e rimarrà qual è; togliete 
una linea sola alla facciata del Duomo d'Orvieto, e l'incanto 
si romperà. Lasciamo pur dire allo Enlart che l'Italia non 
à mai avuto il senso architettonico e non à capito lo stile 
gotico! 

« Aperta allora (scrive il Massarani) a tutte le novità, ma non 
immemore di grandezze materne, la mente dell'artista italiano 
aveva bene afiferrato di colpo tutte le nuove eleganze dell'arte 
archiacuta ; ma aveva insieme saputo inquadrarle entro alla 
robusta, gagliarda, tetragona membratura romana. E su le 
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formelle, i musaici, le colonnine a spira, le bifore e le trifore, 
del campanile di Santa Maria del Fiore, aveva osato romana- 
mente assidere Timperio dell'orizzontale; e sui piloni poligo- 
nali e su gl'immaginosi capitelli medievi della loggia aveva 
osato lanciare trionfante la curva di tutto sèsto ». 

L'Italia insomma non seppe abbandonare del tutto le tra- 
dizioni lombarde se non quando le surrogò, e fu male, col 
classicismo romano, nell'età del cosiddetto Rinascimento. A 
ogni modo, la grande arte italiana si mantenne sempre ita- 
liana. Diremo da ultimo che, più dei cistercensi, ebbero merito 
nella diffusione dello stile gotico, che trasformarono, i dome- 
nicani e i francescani. 

2. — Enumeriamo i principali monumenti gotici italiani, 
cominciando la rassegna col Duomo di Milano, che è quasi 
unico esempio tra noi di architettura gotica nordica, non 
indegno dì essere paragonato a quelli di Amiens e di Colonia. 
La sua disposizione infatti è conforme a quella delle cattedrali 
nordiche: nel braccio maggiore a cinque navate è incluso il 
transetto a tre navate e il coro con l'ambulacro. 

Il Duomo di Milano (fig. 274 e 275) fu incominciato sotto gli 
auspicii di Gian Galeazzo Visconti nel 1386. I documenti ci 
danno i nomi dei maestri lombardi (tra i quali, nel 1387, 
Simone da Orsenigo in Brianza), francesi, tedeschi che atte- 
sero alla costruzione, ma non ci fanno conoscere il primo 
ideatore di questa sublime montagna di marmo traforato. 
Tra i maestri italiani eccelle Giovannino de' Grassi, archi- 
tetto pittore scultore miniatore, che non va confuso col pit- 
tore Giovanni da Milano. Vivacissimi furono i contrasti fra 
italiani e stranieri, diventati acerbi tra '1 1389 e il 1401 per 
la presenza del francese Giovanni Mignot. Ciò non ostante, 
la fabbrica procede: il Duomo (dice il Boito), «nato e cre- 
sciuto nei contrasti e nelle lotte, risultò pieno di originalità 
e di forza: esempio insigne di quanto giovi l'incrociamento 
delle razze anche nel mondo dello spirito e dell'arte ». Giova, 
si; e il Duomo di Milano è un miracolo; ma un miracolo 
quasi esotico. Lo si confronti con quello di Firenze: quanto 
meno fantastico quest'ultimo, più calmo, meno aereo, meno 
boreale I Nell'uno, la tirannide avversante le nuove forme, 
che erano poi le gloriose forme latine; nell'altro, la libertà. 
Quanto alla decorazione, può dirsi che la storia della scul- 
tura lombarda sia scritta in questo Duomo, nel quale si con- 
tano, tra grandi e piccole, sino a oggi, non meno di quattro- 
mila statue ! 
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Belli a Milano alcuni campanili gotici, tra i quali il più ricco 
ed elegante è quello di San Gottardo, fatto inalzare da Azzone 
Visconti (1328-39). 




Fig. 275. — Interno del Daomo di Milano. 

Dieci anni dopo la fondazione del Duomo (1396), furono 
incominciati i due più gloriosi monumenti sacri, dopo il Duomo 
stesso, di cui possa darsi vanto la Lombardia: la Certosa di 
Pavia, fondata da Gian Galeazzo Visconti, la quale di gotico 
non à più altro che la nave maggiore, essendo il resto, che 
descriveremo a suo tempo, opera de' due secoli successivi ; 
e la Cattedrale di Como, anch'essa in parte trasformata nei 
secoli XV e xvi. 
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La Cattedrale di Monza, fondata nel 590 da Teodolinda, 
sostituita più tardi da una chiesa lombarda, fu ricostruita 
nello stile lombardo -gotico da Matteo da Campione nel 
sec. XIV. Gotico è il Battistero di Bergamo, eretto da Giovanni 
DA Campione (1340). Come si vede, i maestri comacini accetta- 
rono le nuove forme: à, per esempio, caratteri gotici nelFor- 
namentazione il leggiadro Chiostro di Piona (1252), su le sponde 




Fig. 276. — Esterno della Chiesa di Sant'Andrea a Vercelli. 

del Lario, opera comacina. A Pavia noi vediamo due chiese 
gotiche, San Francesco (sec. xiii) e Santa Maria del Carmine 
(fine del sec. xiv), dall'agile campanile ; le quali, confrontate 
con le chiese lombarde di cui è ricca questa città, mostrano 
non esservi soluzione di continuità tra il lombardo e il gotico 
italiano; non esser questo una importazione straniera, ma una 
trasformazione del lombardo. 

La Chiesa di Sant'Andrea a Vercelli (fig. 276 e 277), comin- 
ciata nel 1219, può considerarsi, invece, nello interno, uno 
degli esempi più fedeli di stile gotico oltramontano in Italia; 
ma nelPesterno è ancora lombarda. Di stile gotico francese è 
San Giovanni di Sai uzzo. 
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Non mancano chiese gotiche alla Liguria, come la Catte- 
drale di Genova (San Lorenzo), rifabbricata nel 1307, la cui 
facciata è nella parte inferiore di stile gotico francese, e le 
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Fig. 277. — Interno della Chiesa di Sant'Andrea a Vercelli. 

chiese di San Matteo (1278) e di Santo Stefano ; e la Cattedrale, 
cominciata nel 1355, di Sarzana. 

Nel Veneto son da notare la Chiesa di Sant* Antonio a Padova 
(fig. 278), cominciata nel 1232, che è uno strano miscuglio di 
lombardo e di toscano, di bisantino e di gotico; Sant'Anastasia, 
chiesa domenicana cominciata nel 1261, e San Fermo maggiore, 
chiesa francescana del principio del secolo xiv, a Verona; 
.San Lorenzo (1280-1340) a Vicenza; San Nicolò a Treviso; e 
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fìnalmente, a Venezia, Santo Stefano (sec. xiv), la francescana 
Santa Maria de* Frari^ cominciata, qual è oggi, nel 1330, e la 
domenicana Chiesa dei Santi Giovanni e Paolo, compiuta 
nel 1390; chiese di stile misto, in cui le parti archiacute si 
accostano al gotico decadente, che in Venezia trovò miglior 
fortuna che in altre parti d'Italia. 




Fig. 278. — Basilica di Sant'Antonio a Padova. 



Nell'Emilia, degni di nota il San Francesco (1278) di Pia- 
cenza, e il San Petronio di Bologna, iniziato nel 1390 da un 
maestro Antonio di Vincenzo, ma rimasto incompiuto. A 
Bologna son da vedere anche il .San Domenico (1219-40), che, 
secondo il Supino, fu il motlello delle chiese domenicane in 
Italia; il San Francesco, che sarebbe stato eretto da Marco 
DA Brescia (1236-60), e che ebbe dal suddetto maestro Antonio 
un mirabile campanile; e Santa Maria de' Servi, cominciata 
nel 1383 da frate Andrea Manfredi. Come si vede, i nomi si 
vanno facendo sempre più frequenti: perché, «mentre in Ger- 
mania (a dire del Boito) e nelle province della vecchia Francia 
l'architetto spariva nell'architettura, Tindividualità confluiva 
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e si confondeva con la confraternita; qui all'incontro l'indi- 
viduo domina su l'arte, mettendoci le proprie idee e il suo 
proprio gusto ». 

3. — Nell'Umbria, fu cominciato nel 1228 il Convento e la 
duplice Chiesa di San Francesco d'Assisi (fig. 279 e 280). Nel 




Fig. 279. — Esterno della Chiesa di San Francesco in Assisi. 

1230 la basilica inferiore, architettata nello stile di transizione 
dal lombardo al gotico, ospitava la salma di San Francesco. 
Dopo il 1236 fu cominciata la basilica superiore, il cui archi- 
tetto non fu Jacopo Tedesco (che avrebbe, secondo la leggenda, 
importato la maniera gotica in Italia), né Filippo da Cam- 
fello, ma, secondo il Venturi, fra' Giovanni da Penna, un 
artista venuto dunque dall'Abruzzo, dove, come diremo (p. 350), 
sin dal 1227 era sórto un edifìzio interamente gotico. Il fascino 
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della duplice basilica è dovuto specialmente a gli affreschi dei 
maggiori artisti della rinata pittura, da Cimabue a S. Martini. 

Si accosta al San Francesco la Chiesa di Santa Chiara, pure 
in Assisi, cominciata nel 1257 da Filippo di Campello. 

Orvieto giustamente si gloria del suo Duomo (fig. 281 e 282), 
cominciato nel 1290, la cui facciata, opera di Lorenzo Maitani, 




Fig. 280. — laterno della Chiesa infeiiore di San Francesco in Assisi. 



senese (1272?-1330), è la più bella tacciata di chiese italiane, 
per la giusta contemperanza tra il verticalismo e Vorizzonta- 
lismo, la più varia concettosa fantasiosa. Se ne legga Talata 
descrizione che ne fa Alluda Bonacci Brunamonti. 

Il Duomo d'Orvieto ci fa sùbito pensare a quello di Siena, 
celebrato insieme col primo anche nei canti popolari: 

E siete la più bella mentovata: 
più che non è di maggio rosa o fiore, 
più che non è d'Orvieto la facciata 
^ e di Viterbo la fonte maggiore. 

Di grazia e di beltà sei tanto piena; 
lo porti il vanto del Duomo di Siena. 
Di grazia e di beltà sei piena tanto ; 
e del Duomo di Siena porti il vanto. 
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Fig. 281. — Lorenzo Maitani. - Facciata della Cattedrale d'Orvieto. 
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Tanto il Duomo di Orvieto quanto quello di Siena, poste- 
riore, anno la facciata tricuspidale: bella eccezione, perché gli 




Fig. 282. — Interno della Cattedrale d'Orvieto. 

cdiQzii italiani archiacuti del sec. xiv finiscono con corona- 
mento orizzontale, o inclinato secondo la spiovenza dei tetti. 
Mirabili i particolari scuUorici delle due facciate. 

I documenti anno accertato che il Duomo di Siena (fig. 283, 
284 e 285), cominciato nel 1229, ebbe nel 1317 un ingrandimento, 
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fu ricostruito nel 1322 dalle fondamenta, e compito nel 1356. Uno 
degli architetti fu il senese Landò di Pietro, architetto e orafo 
(m. 1340), che si fece onore nelle corti di Arrigo VII e Roberto 
d'Angiò: sottile maestro di Siena, come lo chiama G. Villani 
(ix, 157). Scrive il Taine: « L'impressione che produce, è incom- 
parabile. G*è una ricchezza e una sincerità d'invenzione sorpren- 
dente; è il più ammirabile fiore dell'arte gotica, ma d'un gotico 




Fijf. 2H'.i. — Ksterno della Cattedrale di Siena. 



novo, fiorito in miglior clima, tra genti cólte; più sereno, più 
bello; religioso e pur sano; paragonabile alle nostre cattedrali, 
come i poemi di Dante e del Petrarca si possono paragonare 
alle canzoni dei nostri trovatori ». Siena si adorna anche del 
Battistero di San Giovanni, la cui magnifica facciata è opera di 
Giacomo di Mino del Pellicciajo (1332/ 

Pisa può andar superba del suo Camposanto (fig. 286 e 287), 
fondato nel 1270 co' disegni e l'assistenza di Giovanni Pisano; 
della Chiesa di Santa Caterina, costruita verso il 1253, con una 
facciata di stile gotico pisano, dalle logge sovrapposte ; e di 
Santa Maria della Spina (fig. 288), perla dell'Arno, costruita 
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nel 1230, e ingrandita nel 1323, adornata di sculture dai 
seguaci del mentovato Giovanni. 




Fig. 284. — laterao della Cattedrale di Siena. 

11 gotico a Firenze si manifesta in Santa Trinità (metà del 
sec. xiii); in Santa Maria Navetta (1278-1357), santuario dell'arte 
domenicana, di cui furono primi architetti i frati domenicani 
Sisto e Ristoro; in Santa Croce (1294), santuario delFarte 
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Fig. 285. — Il pulpito e particolari dell'interno della Cattedrale di Siena. 




Fiy;. 286. — Il Camposanto di Pisa. 
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francescana, opera dai più attribuita ad Arnolfo di Cambio, 
che è quanto dire al più famoso architetto italiano del Du- 
gento, al quale il Vasari dà la lode di aver « fra tante te- 
nebre (?I) mostrato a quelli che sono stati dopo sé, la via di 
caminare alla perfezione ». A' menzionati Sisto e Ristoro, nel 




Fig. 287. — Finestroni del Camposanto di Pisa. 

1278, Niccolò III die* l'incarico di costruire il Palazzo Vati- 
cano, e, nel 1280, fé* cominciare (se dobbiamo credere al 
padre Marchese, storico degli artisti domenicani) la fabbrica 
della Chiesa di Santa Maria sopra Minerva, unica chiesa gotica 
della classica Roma. 

Un miracolo (questa volta, un miracolo in tutto e per tutto 
italiano) è la Cattedrale fiorentina, che à 

il nome del bel fior, ch'io sempre invoco* 
e mane e sera... 

{Par., XXII, 88-89): 

Santa Maria del Fiore (lìg. 289 e 290), la cui storia, narrata 
dal Guasti e dal Boito, è documento prezioso per la storia 
de' concorsi, ed esempio imitabile, oggi pur troppo non 
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imitato, di prudenza nello spendere il pubblico danaro in prò 
della patria. Nel 1296 Arnolfo di Cambio aveva dato principio 
a una nova chiesa sul luogo di quella già consacrata nel vii se- 
colo a santa Reparata. Morto Arnolfo nel 1302, fu eletto capo 
maestro, nel 1334, Giotto; e in questo stesso anno si bene- 
disse la prima pietra del Campanile. Ma, parendo forse anti- 
quata la maniera architettonica di Arnolfo, si deliberò di 




Fig. 288. — Chiesa di Santa Maria della Spina (Pisa). 

riedificare la chiesa: «gli cittadini (come dice Marchionne di 
Coppo Stefani all'anno 1360 della sua cronaca fiorentina; 
cfr. G. Villani, vili, 7) mandarono in molte parti del mondo, 
acciocché la loro magnifica opera fosse la più ricca e meglio 
ordinala che potesse essere ». Ma non fu necessario cercare 
artisti in molle parli del mondo, come dice l'ingenuo cronista. 
Vi lavorarono, tra gli altri, Andrea Orcagna, Francesco Ta- 
lenti, Giovanni di Lapo Ghini, che diedero all'edifìzio un 
andamento orizzontale, coronandolo con la maestosa ghirlanda. 
Dal 1420 al 1436 il Brunellesco costruì la cupola, finimento 
d'un edifizio che è la più grandiosa testimonianza della gloria 
e della potenza del popolo fiorentino. 

Presso la Cattedrale sorge il Campanile, fondato da Giotto 
nel 1334. La veridica istoria di questo campanile, il più 
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Fig. 289. — Interoo dellì Cattedrale di Firenze. 
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bello d'Italia, ci è narrala da Antonio Pucci, nel CentiloquiOy 
sotto la rubrica del 1334: 

Nell'anno a' di diciannove di luglio, 
de la Chiesa maggiore il Campanile 
fondato fu, rompendo ogni cespuglio, 

per mastro Giotto, dipintor sottile, 
il qual condusse tanto lavorio, 
ch'e' primi intagli fé' con bello stile. 

Nel trentasei, si come piacque a Dio, 
Giotto mori d'età di LXX anni, 
e in quella chiesa poi si seppellio. 

Poscia il condusse un tempo con affanni 
quel solenne maestro Andrea Pisano, 
che fé' la bella porta al San Giovanni... 

E guidòl poi Francesco di Talento, 
in fin che al tutto fu abbandonato, , 

per dar prima alla Chiesa compimento. 

Dunque gli architetti del Campanile furono successivamente 
Giotto, Andrea da Pontedera e Francesco Talenti. 

L'architettura ar- 
chiacuta entrò ac- 
compagnata dal 
culto per San Fran- 
cesco nella Marca, 
che, a dire dei Fio- 
retti, « fu antica- 
mente, a modo che '1 
cielo di stelle, ador- 
nata di santi ed esem- 
plari frati, li quali, 
a modo che luminari 
di cielo, hanno allu- 
minato e adornato 
l'ordine di santo 
Fra ncesco e il mondo 
con esempi e con 
dottrina ». Quasi 
tutte le città marchi- 
giane vollero avere 
la loro chiesa in 
onore del Poverello 
d'Assisi. Ma il più 
bello e vasto tempio 
francescano della 
Marca è quello 
d'Ascoli (1262), attri- 
buito all'ascolano 




¥ìi^. 290. — Esterno e Camoanile di Santa Maria del Fiore. 
(La facciata è del De Fabris (1870). 
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Antonio Vipera. Per altro il gotico poco allignò nella Marca. 
Il Duomo di Fermo fu costruito da Giorgio da Como, jesino 
di elezione (1227), in uno stile più lombardo che gotico. Nep- 
pure nel secolo xiv trionfa il gotico : la Chiesa di Santa Maria 




Fig. 291. — Loggia dei Mercanti a Bologna. 

della Rocca in OfTida (1330) si può considerare un compromesso 
tra il lombardo e il gotico. 

Il Duomo (S. Gennaro) ài Napoli (1294-1323) ricorda in qualche 
parte le cattedrali francesi. Lo stesso dicasi di 5. Domenico 
Maggiore cominciato nel 1283; S. Chiara, il Pantheon di Napoli, 
cominciata nel 1310 da Gagliardo Primario; S.Lorenzo (1266- 
1324). E veramente, dopo la conquista di Carlo d'Angiò, si spar- 
sero in tutto il Regno molti artisti francesi. Ora veramente 
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(e non al tempo di Federico III) il Napoletano diventa una 
provincia artistica d«lla Fraacia. Vero è che fin dal 1227 
l'Abruzzo aveva un monumento gotico in 5. Maria Maggiore 
di Lanciano. 

4. — Diciamo alcunciié delle costruzioni civili. Il sec. xiii, 
quando la potestà laicale si afforza e si pone di contro alla 




Fi^. 292. — Palazzo Comnnale di Piacenza. 

potestà ecclesiastica e la civiltà comunale trionfa, è, massime 
nel settentrione e nel centro d'Italia, il secolo dei palazzi del 
popolo, delle pubbliche logge, in somma della nova architettura 
civile. 

Indimenticabili edifìzii civili di questo tempo in Lombardia 
sono V Arengario di Monza, eretto nel 1163 e più volte restau- 
rato; il multicolore Broletto di Como, finito nel 1215; il Broletto 
di Brescia (1187-1222); il Palazzo Pubblico di Cremona (1245); e 
a Milano il Palazzo della Ragione (1228-33), di laterizio, dinanzi 
a cui, leggiadramente ricca di marmo bianco e nero, sorge la 
Loggia degli Osii (1313). 

Mirabile per lo slancio delle forme ogivali, per Tequilibria 
dei pieni e dei vuoti, del mattone e della pietra, per Taspetta 
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quasi piramideggiante, che gli viene dall'avere al primo piano 
finestre quadrifore, trifore al secondo, è il Palazzo di S. Giorgio 
a Genova, che fu costruito nel 1262 da frate Oliverio di Santo 
Andrea da Sestri. 

Bologna à la sua Loggia de* Mercanti (fig. 291), di terracotta, 
inalzata dal 1379 al 1384, e il Palazzo Comunale, cominciato 




Fig. 293. — Palazzo Dacale di Venezia. 

nel 1245. Quasi tutto di terracotta è il Palazzo Comunale (fig. 292), 
di Piacenza, fondato nel 1281, il più bello dell'Italia settentrio- 
nale. Il Palazzo della Ragione a Ferrara fu cominciato nel 1315. 
Verona Vicenza Udine anno pubblici palazzi gotici. Singo- 
larmente notevole . il padovano Palazzo della Ragione, più 
lombardo che gotico, nel cui Salone si legge questa bella epi- 
grafe di Carlo Leoni: 

Pietro Cozzo 

questa mole ideò. 1172. 

Padova repubblica 

romanamente 

compi. 

1219. 
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Nessun altro edifìzio civile può gareggiare col Palazzo Ducale 
di Venezia (fig. 293), attribuito al leggendario Filippo Calen- 
dario, ma sorto su le ruine d*un antico Palazzo dei Dogi tra 
'1 1404 e 'l 1463 per opera di molti artisti, tra i quali Giovanni 
e Bartolomeo Buon, che eseguirono la magnifica Porta della 
Carta, A questo palazzo, che guarda maestoso l'Adriatico, sorreg- 
gendo la mole grandiosa a un tempo e leggiadra su colonnette 




Fig. 294. — La Ca' d'oro di Venezia. 

di marmo agili e gagliarde, ricca e fantastica vegetazione mar- 
morea, son degna corona i palazzi Pisani, Foscari, BembOy 
Contarinit Cicogna^ Cavalli, Giouanelli, Giustinian e la Ca' d'oro 
(fig. 294), il più elegante dei palazzi gotici, costruita dal 1424 
al 1430 dai predetti Buon. Di questi palazzi si fa qui menzione, 
perché in essi la fastosità quasi orientale di Venezia bella- 
mente si sposa airagilità dell' archi lettura gotica e alla fanta- 
siosa* leggiadria moresca. 

Anche Vicenza, che il Guicciardini chiama « superbissima 
di pompa illustre per tante e magnifiche e ricche case », à la 
sua Ca' d'oro {Palazzo da Schio, sec. xv), tra molte altre case 
gotiche, raggianti di fregi d*oro, del xiv, xv e xvi secolo, sino 
alla riforma palladiana. 
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Firenze ne* suoi edifìzii principali sembra facesse una distin- 
zione tra l'architettura religiosa e la civile: quest'ultima non 
à di gotico neppure l'arco acuto. Rammentiamo il grave e 
maestoso Bargello, o Palazzo del Podestà (fìg. 295), iniziato 
nel 1255; Palazzo Vecchio (fig. 296), che fu successivamente del 
Popolo, dei Priori, della Signoria, dato a fare nel 1298 ad 




Fig. 295. — l*arte del cortile e scala nel Palazzo del Podestà (Firenze). 

Arnolfo di Cambio; la Loggia dei Lanzi, detta delVOrcagna, 
finita nel 1376, probabilmente eseguita da Benci di Cione e da 
Simone di Fr. Talenti su disegno di Andrea Orcagna (m. 1368), 
architetto scultore pittore. A un discepolo dell'Orcagna, al 
fiorentino, lombardo d'origine, Alberto Arnoldi (su cui si 
possono vedere le novelle 136 e 229 del Sacchetti), che sicura- 
mente la decorò di sculture, forse appartiene la graziosa log- 
getta del Bigallo (1352-58). 

Lo stile gotico fu usato, anche negli edifìzii civili, soprattutto 
a Siena (citiamo il bel Palazzo Bonsignori, del sec. xiv), e nel 
Senese, dove tardi cedette il campo allo stile del Rinasci- 
mento. Siena, per la nostra gioja, è l'unica città italiana donde 
l'odierna civiltà industriale non è riuscita a snidare la bellezza 
del passato, dove ci è dato godere, quasi intatta, l'arie ita- 
liana dal xiii al XIV secolo. Nella gloriosa Piazza del Campo, 

Natali e Vitelli, — Storia <ìell'arU. 23 
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Fi»;. 2P6. — Palazzo Vecchio (Firenze). 
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menzionata da Dante (Purg,, xi, 134), sorge Tenorme Palazzo 
Pubblico (1289-1305) (fig. 297 e 298), il più bello de' palazzi 
gotici dell'Italia centrale, che à al fianco la sveltissima Torre 
del Mangia (1325-45). Né dimenticheremo San Gimignano da le 




Fig. 297. — Palazzo Comiioale di Siena. 

belle torri, addentrandoci nelle cui vecchie vie, riviviamo a' 
tèmpi di Dante. Qui il {gotico trionfa, oltreché nelle chiese, 
nel Palazzo del Podestà, dalla magnifica loggia, e nel Palazzo 
Pubblico (1288-1323). E da ultimo rammenteremo il Palazzo del 
Podestà, finito nel 1257, e quello degli Anziani, finito trentanni 
dopo, a Volterra. 

Viterbo mostra il suo Palazzo Comunale, cominciato nel 1264; 
Perugia il suo Palazzo del Popolo (1281-1333); Gubbio il suo 
Palazzo de* Consoli (1332-1346), edificato da Agnolo d'Orvieto, 
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che fece anche il Palazzo Comunale di Città di Castello; Ancona 
la sua Loggia dei Mercanti (1392). 

Trascurando altre forme architettoniche, quali i ponti (per 
esempio, il Ponte delle Torri a Spoleto, restaurato nel sec. xvi, 




Fig. 298. — Finestra dell' interno del Palazzo Pubblico di Siena. 

e il Ponte coperto sul Ticino a Pavia, pur esso del sec. xiv), 
e le fontane (per es., la Fontana Maggiore di Perugia, della 
quale diremo, la Fontana Grande a Viterbo, del 1279, che è.la 
Fonte maggiore del canto popolare citato a p. 339, e la pitto- 
resca Fonte Branda di Siena, ricordata da Dante, Inf., xxx, 78), 
diciamo qualche cosa dei castelli. 

Essi sono assai numerosi nell'Agro Ticinese, nel Canavese, 
in Val d'Aosta. Non meno di settanta ne à contati il Giacosa 
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nella Valle d'Aosta, ad Aosta Ivrea Issogne Brissogne Challant 
Cogne Courmayeur e altrove. Non c'è forma deirarchitettura 
civile dal sec. x al xvi, che non sia rappresentata in Val 
d'Aosta: architettura, s'intende, francese. 11 gotico francese 
vi dominò anche in pieno Rinascimento. 

I più famosi castelli d'Italia sono: Castel Nuovo a Napoli, 
che, fondato nel 1279 da Carlo I d'Angiò, e più volte ingran- 




Fig. 299. - Il Castello dei Visconti a Pavia. 

dito, fu l'odiata residenza delle case d'Angiò e d'Aragona e 
dei viceré spagnoli ; Castel SanVElmo sul Vomero, fondato 
nel 1343 da Roberto il Saggio; il Castello Viscontèo (fig. 299) a 
Pavia, fatto costruire dal 1360 da Galeazzo II Visconti (1), che 
ne fece la più splendida dimora principesca d'Italia, « la più 
nobile (scriveva il Petrarca, Sen., v, 1) fra quante sono opere 
moderne » (castello che noi vorremmo tolto alle deturpazioni 
della caserma, perché vi fossero in vece allogati i musei la 



(1) Galeazzo fondò anche, nel 1368, il Castello di Porta Giovia a Mi- 
lano, che, riedificato nella seconda metà del sec. xv, divenne il Castello 
Sforzesco, del quale diremo nel ii volume. 
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pinacoteca la civica scuola d'arte); e, bello e pittoresco fra 
tutti, il Castello Estense di Ferrara, fatto costruire verso il 1385 
da Nicolò li d'Este. Esso è, alFesterno, il meglio conservato. 
d'Italia; ma nell'interno, ahimé I malamente occupato e detur- 
pato dagli uffici di 
prefettura e di que- 
stura I 



VII. 
La rinascita della 

SCULTURA. — 1. Nic- 

cola e la scuola pi- 
sana. — 2. La scuola 
senese, — 3. La 
scuola fiorentina, — 
4. La scultura nel- 
ri tali a settentrio- 
nale, 

1. — Alla testa del 
risorgimento sta l'ar- 
chitetto e scultore 
NiccoLA Pisano, nato 
tra il 1205 e il 1207, 
vissuto fino al 1280 
circa : le cui opere 
sono imitazione del- 
l'antico più che del 
vero. 
All'origine pugliese di Niccola abbiamo già accennato. Già 
il Rumhor (1821), il Salazaro e altri provarono che Niccola fu 
figlio d'un Pietro d'Apulia ; e molti oggi, per amor di novità, 
lo chiamano senz'altro Niccola d'Apulia. Noi sappiamo che la 
Puglia precede la Toscana nel risorgimento artistico: Castel 
del Monte è del 1240, il pulpito di Pisa del 1260. Ma egli co- 
nobbe certo, oltre le pugliesi, altre manifestazioni artistiche, 
marmi orientali, avorii bisantini, opere di maestri lombardi 
in Toscana; egli s'inspirò ai modelli antichi che trovò su le 
rive dell'Arno; egli chiamò sé stesso Niccola Pisano. Perché 
non dovremmo seguitare a chiamarlo cosi ? Lo stesso Bertaux, 
sostenitore deirorigine meridionale dell'arte di Niccola, rico- 




Xicoola Pisano 



Fijf. 300. 
Palpito del Battistero di Pisa. 
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nosce Vitalianità del primo rinnovatore dell'arte in Toscana: 
« Niccola di Pietro si trovò in Toscana al confluente delle cor- 
renti artistiche derivanti di Puglia e di Lombardia. Lo sforzo 
col quale egli à combinato gli sforzi tentati da un capo all'altro 
dltalia, à effettuato per la prima volta l'unità italiana nel 
dominio dell'arte ». 
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Fig. 301. — I.a Crocifissione, dettaglio del palpi o di Niccola Pisano. 

La prima sua opera datata (1260) è il pulpito esagonale del 
Battistero di Pisa (fig. 300), nel quale la maggior parte delle 
figure son copiate da modelli antichi. Per esempio, nel basso- 
rilievo dell' Adorazione dei Magi, Maria e Anna sono due figure 
del sarcofago di Fedra (contenente le ceneri della madre 
della Contessa Matilde) nei Camposanto di Pisa ; onde cantò il 
Carducci : 

e tra la litanìa, 

che invoca e preg^, in umiltà divina, 

dalla gloria di Fedra esce Maria. 



E ancora: 



Oh di che mira passion percossa 
stie' Palma a lo scultor, quando montare 
dal greco avello de Le tedesche ossa, 

henigna vision che tutto ammalia 
il ciel d'intorno, ei vide su l'altare 
la nova e santa Venere d'Italia ! 

(.V. Pha,io). 
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Gli altri bassorilievi sono V Annunciazione, la Natività di Gesù, 
la Presentazione al Tempio, la Crocifissione (fig. 301), il Giudizio 
Universale; a gli angoli, profeti ed evangelisti. 

Col figlio Giovanni e con altri discepoli Niccola fece anche 
il pulpito del Duomo di Siena (1266) e la Fonte Maggiore di 
Perugia (1277-80) (fig. 302), nella quale seppe dare forme romane 
alle figurazioni dottrinali dell'evo medio. Il pulpito di Siena, 




Fig. 302. — La Fonte Maggiore, nella Piazza del Duomo di Perugia. 

ottagonale, à due bassorilievi di più di quello di Pisa: il Mas- 
sacro degl'Innocenti e una seconda scena del Giudizio; e nel 
piedestallo ottangolare del pilastro di mezzo si fregia della 
rappresentazione delle sette facoltà del Trivio e del Qua- 
drivio (vedi il Convito di Dante, ii, 14) e della Filosofia. « A 
Pisa (scrive A. Venturi) è più potente, grandioso, monumen- 
tale; a Siena più cristiano e più drammatico. L'antichità fu 
il tramite per accostarsi alla realtà, il tirocinio tecnico del 
grande precursore ». 

A lui si attribuisce, almeno in parte, VArca di San Domenico 
(1265) a Bologna, che il Venturi rivendica al suo caro allievo 
fra' Guglielmo d'Agnolo (1) da Pisa, domenicano. Questi 



(1) Non è da confondere con un altro m. Guglielmo, che scolpi le 
statue e le sQene iconografiche del pulpito della Cattedrale di Cagliari. 
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lavorò in patria, a Orvieto, a Pistoja, ove fece il pulpito di 
San Giovanni fuor ciuitas. 

Superarono Niccola i tre grandi scultori Arnolfo di Cambio, 
che conosciamo architetto, Giovanni Pisano e Andrea da Pon- 
tedera. 

Arnolfo di Cambio, il più personale scultore italiano di 
questo tempo, dopo aver ajutato Niccola nel pergamo di Siena, 
mosse verso Roma, dove 
nel 1277 fu al servizio di 
Carlo d'Angiò. La prima 
testimonianza del suo va- 
lore a Roma è il ciborio 
di San Paolo fuor delle 
mura (fìg. 303), compiuto 
nel 1285, il più notevole 
dei monumenti gotici di 
Roma, non senza qualche 
imitazione dell'antico (una 
Eva che pare una Venere) 
e del vero (un frate adi- 
poso). Altro ciborio d'Ar- 
nolfo è quello di Santa 
Cecilia (1293), nel quale è 
palese il romanizzamento 
delle forme. Già in questi 
ciborii egli si vale di quella 
decorazione cosmatesca 
che poi usa largamente nel 
Monumento del Cardinale 

di Braye (m. 1282), in San Domenico di Orvieto, che, con la 
sua forma verticale, col motivo dei due diaconi che tirano 
le cortine della camera mortuaria, col motivo del defunto 
presentato da' suoi santi protettori alla Vergine, è il mo- 
dello e il tipo del mausoleo del Trecento : tipo amplificato 
poi da Tino di Camaino con l'aggiunta delle Virtù. Nel 1296 
recatosi a Firenze, Arnolfo attese alla fondazione di Santa 
Maria del Fiore e alla fabbrica del Palazzo dei Priori : e vi 
mori, pare, nel 1302. Immensa fu la sua efficacia a Firenze 
e a Roma, dove trasformò l'arte dei Cosma ti, che divennero 
suoi imitatori ne' ciborii e nei monumenti sepolcrali. 

Son da nominare specialmente Giovanni e Deodato di 
Cosma, i quali, snaturando la classica arte cosmatesca, fanno 
trionfare a Roma lo stile gotico d'Arnolfo. Dopo Giovanni di 




Fig. 303. — Arnolfo di Cambio. 
Ciborio di San Paolo (Roma). 
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Fig. 304. — Giovanni di Cosma. - Tomba del Vescovo Gonzales (Roma). 
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Cosma, del quale riproduciamo (fìg. 304) la Tomba del vescovo 
Gonzales (m. 1299) in Santa Maria Maggiore, la scultura e ogni 




Fig. 305. — Lorenzo Maitani (?). • Tomba di Benedetto XI. 
(Chiesa di S<an Domenico a Pemgia). 



arte precipita a Roma nella desolazione. Con Giovanni XXII 
la vita mondana e la ricchezza emigrano in Avignone. 
Deriva dalla citata Tomba del Card, di Brave il Mausoleo 



Digitized by VjOOQ IC 



- 364 - 

di Adriano V (m. 1276), in S. Francesco di Viterbo, e il mae- 
stoso Monumento di Benedetto XI (m. 1304), in San Domenico 
di Perugia (fìg. 305 e 306), che i più attribuiscono a Giovanni 




Fii^. :{06. — Particolare della Tomba di Benedetto XI. 

Pisano, mentre il Venturi lo dà a Lorenzo Maitani, senese, e 
a' suoi seguaci. 

A Giovanni Pisano (1245-1321), figlio di Niccola, il Vasari 
attribuisce l'intera opera decorativa della Fontana di Perugia, 
compiuta dal 1278 al 1280 ; ma è certo che vi lavorarono anche 
Niccola e Arnolfo di Cambio. Giovanni, architetto e scultore, 
precursore che fu di Donatello, levò alto grido di sé dopo la 
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Fig. 307. — Giovanni Pisano. - La Crocifissione 
(foi-mella del palpito già esistente nel Duomo, ora nel Museo Civico di Pisa). 




Fig. 308. — Il peccato originale 
(Particolare s<*ultorico del Duomo di Orviot«)>. 
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morte del padre. A lui Pisa deve il suo bel Camposanto, archi- 
tettato nel 1278, e la statua deMci Vergine che è nella lunetta 




Fig.'309. — Tino di Camaino. - Tomba di Carlo Illustre (Chiesa di Santa Chiara, Napoli). 

della 'porta del Battistero. Ma Giovanni dimostra [la piena 
maturità del suo genio in due pulpiti: quello di SanV Andrea 
a Pistoja (1298-t^01).nel anale sono indimenticabili la Natività, 
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la Strage degl' Innocenti, le Sibille, i Profeti, il Giudizio uni- 
versale, e quello del Duomo di Pisa (fig. 307) (1302-1311), di 
cui disgraziatamente non restano che i pezzi, nel civico Museo. 
Mentre il padre (scrive il Venturi) « détte alle sue statue il 
romano imperio, egli l'impeto della propria anima. Le forme 
classiche sminuirono nell'opera di lui, perdettero solennità : 
ma, logorate, sforacchiate dal trapano, scontorte, resero nella 




Fig. 310. — Particolare della Tomba di Carlo Illustre. 

loro trasfigurazione la vita nuova ». Perciò egli non piacque 
a' critici accademici: per esempio, al Cicognara. 

Che Giovanni co' suoi allievi decorasse la facciata del Duomo 
d'Orvieto, che su i piloni tra i portali contiene tutta la storia 
sacra dalla Caduta al Giudizio (fìg. 308), è messo in dubbio da 
chi crede quella decorazione opera di Lorenzo Maitani, archi- 
tetto della facciata, e d'altri maestri della^scuola senese. 

Aggiungiamo la Madonna e la statua di Enrico Scrovegno ne 
la Cappella dell'Arena a Padova, e il Monumento di Marghe- 
rita di Lussemburgo (1313) a Genova, di cui si vede qualche 
frammento nella Galleria di Palazzo Bianco, per dimostrare 
che Giovanni esercitò la sua azione in tutta quasi Italia. I 
maestri del Veneto si nutriranno dell'arte sua, che sarà divul- 
gata dai Senesi dalla Toscana a Napoli. 
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2. — Alla scuola pisana successero la scuola di Siena e quella 
di Firenze. 




Fig. 311. — Pacio e Giovanni - Tomba di Roberto d'Angiò (Santa Chiara, Napoli). 

Dei senesi abbiamo rammentato il Maitani : nominiamo 
Tino di Camaino, scultore e architetto, che lavorò monu- 
menti sepolcrali a Siena, a Pisa (Tomba di Arrigo VII, nel 
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Camposanto), a Firenze, soprattutto a Napoli (fig. 309 e 310), 
dove mori nel 1339, dopo aver diviso con Simone Martini Tonore 




di far conoscere'^ nell'Italia meridionale l'arte toscana ; Ago- 
stino e Agnolo di Ventura, che intorno al 1330 fecero il Mo- 
numento del vescovo Guido Tarlati d'Arezzo, e sotto la cui in- 
fluenza fu fatto in Pistoja il Sepolcro del famoso giureconsulto 
e poeta Gino, attribuito già a un Cellino di Nese, che fu il 

Natali e Vitelli. — Storia dell* arte. 24 
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Fig. 313. — Pai-tic. della Tomba di Roberto d' Angiò. 



semplice accollatario o 
intraprenditore del- 
Topera ; GoRO di Gre- 
gorio, che lavorò a 
Massa Marittima e a Mes- 
sina. Il più geniale è 
Tino, il cui capolavoro 
sembra al Venturi, che 
gliela attribuisce, la serie 
dei bassorilievi di Santa 
Caterina nella Chiesa an- 
gioina di Santa Chiara. 
Nella quale è anche da 
notare la tomba del re 
da sermone, caro al Pe- 
trarca e al Boccaccio, 
opera di due fratelli fio- 
rentini, Pacio e Gio- 
vanni (fig. 311, 312, 313), 
che raccolsero a Napoli 
l'eredità di Tino. Su i 
modelli lasciati a Napoli 
da Tino e da' suoi se- 
guaci, si formò la scuola 
napoletana, alla quale 
appartengono molte 
sculture del Trecento, 
pulpiti e monumenti, in 
cui l'agile grazia toscana 
cede il luogo a una pe- 
sante fastosità. 

Dei Senesi in genere 
si può dire che alla solen- 
nità gagliarda dei Pisani 
sostituirono molta deli- 
catezza di sentimento 
espresso con eleganza di 
orafi gentile. 

3. — Il terzo grande 
scultore di questa età è 
Andrea di Nino da Pon- 
TEDERA (1270?-1348), 
detto Andrea Pisano, 
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architetto e scultore, che associò alla maniera de' Pisani la 
maniera giottesca, segnando il passaggio alla scuola fiorentina. 




Fig. 314. — Andrea Pisano. - Porta del Battistero di Firenze. 
(Il fregio è di Lorenzo e Vittorio Ghilierti). 



Il SUO capolavoro è la porta di bronzo, con le storie di 
San Giovanni Battista e le figure delle Virtù (fig. 314 e 315), decre- 
tata nel 1329, posta nel lato meridionale del Battistero fioren- 
tino: porta « per la quale (a dirla col Venturi) passò in trionfo 



Digitized by VjOOQ IC 



— 372 — 

l'arte moderna ». Esegui, su disegno di Giotto, alcuni basso- 
rilievi (fig. 316), del Campanile di Santa Maria del Fiore. Altri 
erano stati eseguiti, se dobbiamo credere al Pucci (p. 348) e ai 
Commentarli del Ghiberti, dallo stesso Giotto; altri furono 
eseguiti, più tardi, da Luca della Robbia. Questi bassorilievi, 
che rappresentano le Storie della Genesi , le Arti meccaniche. 




Vìg, 315. — Due formelle della porta del Battistero Fiorentino. 

liberali e figurative, ì Pianeti, le Virtù, ì Sacramenti, costitui- 
scono un ciclo importante, non che per la storia dell'arte, 
per la storia del pensiero umano. Il concetto informatore 
sembra essere il seguente: i primi uomini trovano, per soddi- 
sfare i loro bisogni, le arti meccaniche; soddisfatti i bisogni 
materiali, trovano le arti liberali e le figurative; ogni uomo è 
soggetto all'influsso dei Pianeti, ma può, con Tajuto delle virtù 
e dei sacramenti, giungere alla beatifica visione di Dio. 

Andrea ebbe due figli scultori: Nino e Tommaso. Parve al 
Vasari che Nino (m. 1368) « cominciasse veramente a cavare 
la durezza dai sassi e ridurgli alla vivezza delle carni, lustran- 
dogli con un pulimento grandissimo». In Santa Caterina a 
Pisa eseguì la Tomba di Simone Saltarelli, poi successe al padre 
come capomastro della fabbrica del Duomo d'Orvieto, dove, 
secondo il Venturi, lasciò (Museo dell'Opera del Duomo) la 
più grandiosa delle sue Madonne, maestosa, e pur tenera. 
Tornato a Pisa, scolpi molte altre Madonne, tra le quali due 
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descritte e lodate dal Vasari: una che allatta il Bambino, 
un'altra che gli porge una rosa. La Vergine, come si vede, 
comincia a umanarsi. 

Il più illustre rappresentante della scuola fiorentina è Andrea 
Orcagna (m. 1368), che abbiamo già ricordato tra gli archi- 
tetti, e di cui dovremo parlare come del più grande pittore 




Fig. 316. — Il lavoro agrai'io 
(Bassorilievo del Campanile di Santa Maria del Fiore). 



del secolo xiv, dopo Giotto. L'Orcagna è più giottesco di An- 
drea Pisano, dal quale procede. Il suo capolavoro è il Taber- 
nacolo (1359) di Orsanmichele, già loggia del grano, trasfor- 
mata forse da lui stesso in chiesa intorno al 1355. Questo 
tabernacolo (fig. 317) è il più suntuoso del medio evo, tutto 
pieno di musaici, di statuette, di bassorilievi rappresentanti la 
vita di Maria, le virtù, profeti, angeli, santi. Grazia e vigore, 
non disgiunti dallo studio del vero, sono i caratteri deirOr- 
cagna, che seppe nelle teste significare il dolore la pietà la 
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Fig. 317. — Andrea (hcasfna. - Tabernacolo della Chiesa di Or^aimiiohele (Fii-enze). 
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fierezza, come nessnn altro prima di lui. In alcuni de* basso- 
rilievi del paliotto, come lo Sposalizio, la Vergine è veramente 
umile ed alta più che creatura. 




Fig. 318. — Matteo e Bonino da Campione. - L'Arca di Sant'Agostino 
in San Pietro in Ciel d'oro a Pavia. 



Alla fine del Trecento, un aretino, Niccola di Piero Lam- 
berti, seguace deirOrcagna, adorna la Porta cosiddetta della 
Mandorla della Cattedrale fiorentina con eleganza nova, risul- 
tante da unMngegnosa miscela di elementi classici e profani. 
« Pare (dice il Venturi) che dai celebri vasi d'Arezzo, sua 
patria, traesse tutta quella delizia d'immagini, gareggiando in 
delicatezza con gli orafi antichi che incisero le stampe dei vasi 
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aretini, per dare il suo contributo a che Firenze divenisse la 
metropoli artistica d'Italia ». Su lo scorcio del sec. xiv, in somma, 
Firenze raccoglie in sé le forze artistiche di tutta Toscana. 
4. — Milano conserva non poche sculture del secolo xiii, 
dovute a maestri campionesi. Ma nel secolo xiv, la scultura 




Fig. 319. — Bonino da Campione 
Arca di Cansignorio della Scala (Verona). 



lombarda si rinnova al contatto della pisana, specialmente per 
opera di un alunno di Giovanni Pisano, Giovanni di Bal- 
DUGCio, detto Balduccio da Pisa, che scolpi a Milano la ricca 
Arca di San Pietro Martire y compiuta nel 1339, per la Chiesa 
di Sant'Eustorgio, e a Cremona le vigorose statue del pròtiro 
del Duomo. L'azione di Balduccio in Lombardia, paragonabile 
a quella di Tino di Camaino nel Napoletano, forse nocque al 
naturale svolgimento dell'arte lombarda, se è vero quanto 
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notò il Chirtanì, che « la fluidità, la morbidezza, l'idea- 
lismo toscano del Balducci impedirono per qualche tempo lo 




Fig. 320. — Bonino da Campione. - Particolfire dell'Arca di Cansignorìo a Verona 

spontaneo manifestarsi del sentimento lombardo, più veristico, 
più maschio, più massiccio ». 

Tra le opere della scuola di Balduccio, o, meglio, dei maestri 
campionesi che divennero imitatori di Balduccio, dobbiamo 
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rammentare il Monumento equestre di Barnaba Visconti (1370-80), 
oggi nel Museo archeologico di Milano ; le sculture dovute a 
Giovanni da Campione, del Battistero e della porta di Santa 
Maria Maggiore a Bergamo ; e soprattutto uno dei più ricchi 
monumenti marmorei del xiv secolo : l'Arca di Sani* Agostino 
(1350-80) (fig. 318), in San Pietro in Ciel d'oro a Pavia, con- 
tenente non meno di cinquanta bassorilievi e di novantacinque 




Fig. 321. — Dalle Masegne. • Tarticolare del parapetto del coro di S. Marco (Venezia). 

statue; opera dovuta, secondo il Perkins, a Matteo da Cam- 
pione e a Bonino da Campione (ra. 1397),- il quale ultimo è 
autore anche d'una delle magnifiche Arche degli Scaligeri a 
Verona, e precisamente di quella di Cansignorio della Scala 
(1375) (fig. 319 e 320). 

Nel Veneto lavorarono architetti e scultori locali, su i quali 
non senza efficacia fu l'azione di Giovanni Pisano, che aveva 
lavorato a Padova. Sono note specialmente due famiglie: 
quella dei Dalle Masegne, della quale due fratelli, Jacobello 
e Pier Paolo, lavorarono con onore, verso la fine del Tre- 
cento, a Venezia e a Bologna ; e quella dei Bon o Buono, due 
della quale, Giovanni padre e Bartolomeo figlio, rammen- 
tammo architetti della Ca* d'oro. 
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Jacobello e Pier Paolo fecero a Bologna VUrna (oggi nel Museo 
civico) di Giovanni da Legnano (m. 1383), il più vigoroso mo- 
numento fra quanti se ne eressero nel secolo xiv in memoria 
di lettofi delle Università, e il grande altare marmoreo della 
Chiesa di San Francesco ; a Venezia, le statue della Madonna, 
di San Marco e degli Apostoli (1394) nel coro di San Marco 
(fig. 321). Verso la fine del Trecento, i veneti Dalle Masegne 
nella scultura, come i veneti Altichiero e Avanzo nella pittura, 
anticipano il rinnovamento del Quattrocento, contrapponendo 
un'arte rude e potentemente naturalistica alla nobile ed ele- 
fante arte toscana. 

Giovanni ^ Bartolomeo scolpirono, come sappiamo, la fa- 
mosa magnifica porta del Palazzo Ducale ^fig. 351) detta della 
Carta (143843) perché vi si affiggevano i pubblici decreti. Vis- 
suti in pieno secolo xv, si ricordano qui, come artisti di 
transizione tra l'arte gotica e quella del Quattrocento. 



Vili. 



1. — La rinascila della pittura a Firenze e a Roma, — 2. Giotto, 

— 3. Lettere e arti nel Trecento. — 4. La scuola giottesca, — 
5. La scuola senese. — 6. GVinizii delle altre scuole italiane. 

— 7. Le arti industriali. 

1. — La pittura in Italia, e specialmente in Toscana, rinasce 
laica indipendente cittadina, tutta vivente della gloria di quelle 
animose repubblichette di mercanti e d'operaj, solleciti, non 
meno che de' materiali, dei beni spirituali. Fra' Giordano da 
Rivalto, nelle sue prediche, parla, come di cosa generalmente 
in uso, delle lezioni di disegno che s'impartivano ai fanciulli. 
Oramai nelle chiese è penetrata la luce ; e l'affresco vi sosti- 
tuisce il musaico delle basiliche bisantine e i vetri colorati delle 
cattedrali nordiche. Ma la pittura passa anche a ornare le sale 
dei palazzi pubblici ; e diventa strumento di comunicazione 
delle idee civili al laicato ignorante. Non è esagerazione il 
dire che in poco più di mezzo secolo Giotto e i suoi seguaci, 
per mèzzo delle scene dipinte e delle allegorie, « ritrassero 
(come dice il Symonds) le sembianze del medio evo in Italia, 
e quello che Dante aveva fatto da sé solo nella poesia, essi 
fecero tutti uniti e insieme co' seguaci di N. Pisano ». L'opera 
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dell'artista era allora il libro che conteneva tutti gli ammae- 
stramenti della vita civile e spirituale dell'uomo ; la pittura 
non era un ornamento, ma un elemento essenziale di cultura. 
Appunto perché i pittori del Trecento mirano soprattutto a 
rappresentare delle idee, la loro tecnica è spesso deficiente. 
Generalmente parlando (osservava il Toschi in un notevole studio 
su la fisiologìa della pittura trecentistica), non sanno ritrarre 
il vero, né si valgono di modelli ; son manierati, scorretti nel 
disegno ; forme e colori traggono dalla memoria ; non cono- 
scono gl'impasti di colore né il chiaroscuro ; ritraggono corpi 
che sembrano fatti d'aria, ombre evanescenti che ci fanno 
tornare a mente la similitudine dantesca (Par,, ni, 10-15): 

Quali per vetri trasparenti e tersi ^ 
ower per acque nitide e tranquille, 
non si profonde che i fondi sien persi, 

toman de' nostri visi le postille 
debili si, che perla in bianca fronte 
non vien men forte a le nostre pupille. 

In compenso, essi cercano di render ricche le pitture con l'oro 
dei fondi, co' rabeschi su gli abiti (sotto i quali non palpitano 
corpi), coi diademi su i capelli, con le aureole rilevate. Da 
che nasce dunque il fascino che esercita su noi la pittura del 
Trecento? Il Toschi crede che i migliori pregi vengano ad 
essa dalla propria debolezza. Essa trattò quasi esclusivamente 
soggetti religiosi, o anche, aggiungiamo noi, allegorici, lontani 
a ogni modo dalla natura e dal vero. Ora le sue imperfezioni 
tecniche, le quali le avrebbero impedito di ritrarre persone 
vive e vere, erano appropriate a rappresentare immagini in- 
definite e misteriose, la Vergine, gli angioli, i santi. Le stesse 
incertezze del disegno, le tinte chiare, le ombre deboli danno 
alle figure del Trecento un'aria di cielo... 

Ma non bisogna esagerare. Non mancano accenni di natu- 
ralismo alla pittura rinascente. Qualche rara volta il ritratto 
si tentò. Dei modelli dovettero pur servirsi gli artisti, se tro- 
viamo ne' nostri antichi poeti (per es., in Giacomo da Len- 
tino) similitudini da confrontare con quella di Dante (Purg., 

XXXII, 67): 

Come pittor che con esemplo pinga. 

Già in su i primordii del secolo xiii i magistrati di giustizia 
commettono a valenti pittori i ritratti dei malfattori per esporli, 
a facilitare l'arresto dei contumaci : inaugurano insomma quel 
sistema d'identificazione, che le odierne questure anno adottato 
con le fotografie. 

Veniamo a' maestri. 
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Giunta, pisano, il senese Guido (se è del 1221 e non del 1271, 
com*altri crede, la tenera Madonna del Palazzo Pubblico), 




Fig. 322. — Cimabae (?). • La Madonna de la Cappella Bucellai (Firenze). 

Bonaventura Berlinghieri da Lucca, il rude Margaritone di 
Arezzo, del quale si può vedere il grande Crocifisso del 1272 
nella Pinacoteca di Perugia, digrossano, elaborano le forme. 
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preparandoli risorgimento. Cosicché, « quando venne al mondo 
Cimabue (come scrive il Milanesi), già in molte parti era 
sórta una maniera di pittura, dove il tipo greco incominciava 
ad esser cacciato via da nuove fattezze, le quali a grado a 




Fig. 323. — Cimabue. 
La Madonna degli Angeli (Maseo del Louvre). 

grado, con la scòrta del vero migliorandosi, ben presto det- 
tero alla pittura un aspetto tutto nuovo e un carattere nazio- 
nale ». Primo il Lanzi confutò il Vasari, che a Cimabue dà 
lode di aver poco meno che risuscitata la pittura. 

A ogni modo, come Arnolfo dell'architettura e Niccola Pi- 
sano della scultura, Cimabue suol essere considerato il primo 
grande rinnovatore della pittura. 

Di Cenni dei Pepi, detto Cimabue (1240?-1302?), poco si sa. 
Fu sempre ritenuta principale opera sua la tavola della Ma- 
donna (fig. 322) ne la Cappella de* Rucellai a Santa Maria 
Novella: de la quale i Fiorentini furono cosi lieti (se dob-^ 
biamo credere a una graziosa storiella, assai significativa, in 
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quanto dimostra come l'arte nova s'inviscerasse nei bisogni 
e nelle aspirazioni del popolo), che ribattezzarono col nome 
dell'allegrezza (Borgo Allegri) la via abitata dal pittore. Ma 
oggi i sostenitori della priorità della pittura senese rispetto 
alla fiorentina, credono che questa tavola sia la stessa che fu 
ordinata nel 1285 a Duccio di Boninsegna. Checché ne sia, 
Duccio non precede Cimabue : egli è un contemporaneo di 
Giotto (del quale Cimabue fu maestro), è il Giotto della scuola 
senese. Anche il Venturi crede che la Madonna Rucellai 
spetti a Duccio ; ma non ne inferisce la priorità della scuola 
senese: che anzi egli considera Duccio come imitatore di 
Cimabue. In quella Madonna non c'è (egli scrive) « la forza 
propria di Cimabue, che cerca plastica evidenza e romana 
grandiosità » ; si lo sforzo del bisantineggiante Duccio di emu- 
lare il grande Fiorentino. Al quale sicuramente appartengono 
due Madonne, delle quali l'una si conserva nell'Accademia di 
belle arti a Firenze, l'altra al Louvre (fig. 323). Come affre- 
schista, Cimabue lavorò, e diresse i lavori de' suoi ajutanti, 
in San Pietro a Roma e nella Chiesa superiore e inferiore 
(La Vergine e San Francesco) di San Francesco di Assisi ; come 
pittore musivo, nell'abside del Duomo di Pisa (1302). 

De' suoi contemporanei fiorentini si rammentano i musai- 
cisti Andrea Tapi, autore, secondo la tradizione, de' musaici 
della cupola del Battistero fiorentino (v. p. 320), e Gaddo Gaddi, 
al quale si attribuisce V Incoronazione della Vergine nella 
lunetta interna della porta centrale del Duomo di Firenze. 

Quando, nel 1272, Cimabue andò a lavorare a Roma, vi 
trovò fiorente la scuola romana. E dopo, in Assisi, intorno 
al 1280, Cimabue dovette decorarne la Chiesa superiore con- 
temporaneamente al Cavallini e a' suoi ajutanti. 

Roma contribuì veramente al progresso dell'arte coi Cosmati 
col Torriti col Rusutti e col Cavallini, che fu uno dei precur- 
sori e non, come volle il Vasari, un discepolo di Giotto. Nel 
1303 Bonifazio Vili fondava l'Università degli studii in Roma, 
che per opera di quel pontefice, amante del fasto e dello 
splendore, sarebbe forse divenuta il centro della nova cultura 
italiana, se non fosse venuta la cattività d'Avignone a tron- 
care in sul nascere si belle speranze. 

A Roma non abbondano, come in Toscana, le tavole dipinte, 
ma i musaici e gli affreschi monumentali. Jacopo Torriti, 
frate francescano, con l'ajuto di Fra' Jacopo da Camerino, 
rifece, verso il 1295, i musaici dell'abside di San Giovanni in 
Laterano; e da solo, nel 1295, fece i musaici dell'abside di 
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Santa Maria Maggiore, rappresentando rincoronazione della 
Vergine (fig. 324): il capolavoro musivo del secolo xiii. Nello 
stesso tempo Filippo Rusutti eseguiva la zona superiore dei 
musaici della facciata di Santa Maria Maggiore. 

Insigne musaicista e affreschista fu Pietro Cavallini, che, 
co* suoi seguaci, intorno al 1280, dipinse le storie dell'Antico 




Fig. 824. — Jacopo Toniti. - L'Incoronazione della Vergine, 
niU!«aioo in Santa Maria Maggiore (Roma). 



Testamento nella Chiesa superiore d'Assisi. In un musaico 
dell'abside di Santa Maria in Trastevere, rappresentante la 
Madonna e il Bambino tra gli apostoli Pietro e Paolo, e in 
altri musaici della stessa chiesa (1291), dei quali il Ghiberti 
diceva: «Ardirei a dire non aver veduto in quella materia 
lavorare mai meglio », il Cavallini apparisce il primo nova- 
tore dell'arte italiana a Roma. A questi musaici è affine il 
grande affresco (// Giudizio universale) (fig. 325) del Convento di 
Santa Cecilia in Trastevere. Il Cavallini lavorò anche, a comin- 
ciare dal 1308, a Napoli, dove, secondo il Venturi, decorò di 
solenni affreschi la Chiesa di Santa Maria Donna Regina. Avendo 
molto probabilmente conosciuto Giotto, quando questi, nel 
1298, si recò a Roma, egli segna nella sua città il trapasso 
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dall'arte cosmatesca alla giottesca. « Gli affreschi di Napoli 
(dice il Venturi) ci rivelano la grande corrente artistica ro- 
mana che fece capo al Cavallini, cercatore dello spettacolo, 
della grandiosità nell'azione, ampio nel comporre, rumoroso. 




Fig. 325, — Pietro Cavadini. • Particolare del Giudizio universale 
(Convento di Santa Cecilia, Koma). 



forte e concitalo nel narrare, severo e cupo nel delineare gli 
esseri del cielo e della terra ». Molti seguaci egli ebbe, di cui 
ci sono ignoti i nomi. Il Vasari, se bene ne faccia un disce- 
polo di Giotto, dice del Cavallini che « fu il primo che dopo 
lui illuminasse quest'arte»; e ne fa questa etopeja: « Fu 
non pure buon cristiano, ma divotissimo e amicissimo dei 
poveri... E si diede finalmente nelKultima sua vecchiezza con 
tanto spirito alla religione, menando vita esemplare, che fu 
quasi tenuto santo ». La santità d'un pittore è fatto cosi raro, 
che metteva proprio conto farne speciale ricordo. 

Natali e Vitkli.t. — Storia dell'arte. Ih 
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Ed eccoci a Giotto, salutato unanimemente, non senza qualche 
esagerazione, il Dante della pittura. 

2. — Di Giotto di Rondone (1266-1337), nato a Firenze, di 
umile gente, pittore architetto scultore e poeta, non cono- 
sciamo le prime opere ; si gli affreschi, cominciati intorno al 
1290, della Chiesa superiore di San Francesco in Assisi, dove 




Fi^. 826. — Giotto } • San Francesco prèdica innanzi a Onoiio III 
(affresco della Chiesa Superiore di Assisi). 

aveva già dipinto il suo maestro Cimabue, la cui influenza, 
per altro, sul discepolo dovette essere assai scarsa : che Giotto 
fu, a dire del Vasari, discepolo della natura e non d'altri. Nella 
città meno ricca d'antichi monumenti, a Firenze, doveva ri- 
sorgere la pittura per opera d'uno che esordi, come vuole la 
leggenda, copiando la pecorella, e non, come Niccola Pisano, 
il sarcofago antico. La pittura non si divise dunque sin da 
principio tra il classicismo e il naturalismo, e divenne il più 
originale prodotto dello spirito italiano, l'arte per eccellenza 
italiana. 

Dipingendo le Storie della vita di San Francesco (fig. 326), 
Giotto iniziò quella pittura ciclica monumentale, che fu poi 
insuperabilmente coltivata da Masaccio dal Mantegna da 
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Michelangelo da Raffaello. Ma non tutte le ventotto storie 
furono opera di Giotto e de' suoi ajutantì, come s'è lunga- 
mente creduto. Il Venturi pensa che esse appartengano per 
lo meno anche a quattro altri pittori : a Puccio Capanna, al 




Fig. 327. — Giotto. - Cristo Giudice, 
particolare dell' affresco II Giudizio Universale (Cappella degli Scrovegni a Padova). 

menzionato Filippo Rusutti e ad altri due che non è riuscito 
a identificare. A Giotto spetta, secondo lui, la paternità di 
sette storie: San Francesco che passa sul mantello del povero; 
La morte d'un cavaliere di Celano; San Francesco che riceve 
le stimmate ; I funeri del Beato ; La visione di frate Agostino ; 
Gerolamo che vuol sincerarsi della verità delle stimmate; Il 
pianto delle donne. Da Assisi passò forse, nel 1298, a Roma, 
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dove resta di luì il musaico della Navicella di San Pietro nel 
portico del Vaticano, e un aflFresco, dipinto forse per ordine 
di Bonifacio Vili, nella Basilica I^teranense, La proclamazione 
del giubilèo del 1300. 

A Padova diede splendida prova del suo valore ne la Cap- 
pella delli Scrovegni (nella Chiesa di Santa Maria dell'Arena), 
eretta e decorata dal 1303 al 1305, ove dipinse trentotto storie 
della Vergine e di Cristo^ le allegorie dei Vizii e delle Virtù e 
il Giudizio universale, con quella stupenda fìgura del Cristo 
(fìg. 327), che, a dire del Gebhart, « à rinnegato la formidabile 
maestà del Cristo bisantino ; è proprio il Figlio dell'Uomo, 
superiore ai suoi discepoli per la grazia solenne del porta- 
mento, per la malinconica purezza de' suoi lineamenti ». 
Anche qui il Venturi toglie al maestro alcune pitture che 
non crede sue, quali, per es., Gesù su la via del Calvario, la 
Crocifissione, la Deposizione (tranne la fìgura della Vergine), 
la Pentecoste e V Ascensione, ch'egli avrebbe disegnate e un 
suo scolaro dipinte. 

Tra il 1317 e il 1320 sarebbe andato a visitar Dante a Ra- 
venna, dove gli si attribuiscono gli Evangelisti e i Padri di 
una cappella della Chiesa di San Giovanni Evangelista. 

Dal 1312 in poi operò in patria, dove fece, tra l'altro, la 
Madonna col Bambino tra gli Angeli, oggi nella Galleria del- 
l'Accademia di B. A.; e quattro cappelle ornò di aflfreschi in 
Santa Croce. Restano quelli de la Cappella Bardi (Storie di 
San Francesco) (fìg. 328), nei quali vediamo perfezionati i 
motivi pittorici assisiati, e quelli de la Cappella Peruzzi (Storie 
di San Giovanni il Precursore e di San Giovanni Evangelista), 
di arte anche più matura. 

Intorno al 1320 dal cardinale Stefaneschi ricevè la commis- 
sione della pala d'altare di San Pietro in Vaticano, che si 
vede ora, frammentaria (ricordiamo il drammatico Martirio di 
San Pietro e la pensosa Vergine in trono), nella Sacrestia dei 
Canonici: ma, se non nel disegno, nella pittura la pala non 
è tutta opera di Giotto. 

Prima del 1328, anno in cui re Roberto lo chiamò a Napoli, 
è probabile che tornasse in Assisi per dipingervi, nella basi- 
lica inferiore, quelle Storie di Maria Maddalena, che furono 
attribuite a Puccio Capanna, mentre, secondo il Venturi, sono 
il capolavoro di Giotto ! Queste sarebbero le sole pitture di 
sua mano della chiesa sotterranea : le pitture del braccio 
destro della crocerà, rappresentanti alcuni miracoli del Santo, 
e quelle de le quattro vele della vòlta mediana soprastante 
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all'altare del Serafico, rappresentanti la Povertà (cfr. il e. \i 
del Paradiso), la Castità, V Obbedienza e San Francesco in gloria, 
sarebbero d'un cooperatore di Giotto, sempre secondo il 
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Venturi, che le giudica « composizioni affaticate, complesse, 
suggerite da qualche laudese francescano, certo non dall'altis- 
simo poeta nostro Dante, cui si attribuì l'invenzione di quelle 
allegorie conventuali ». 
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Intorno a quel tempo forse fece a Firenze le pitture de la 
Cappella del Poàestà, tra cui V Inferno e il Paradiso col ritratto 
di Dante (fig. 329), del quale è vano, a giudizio del D'Ancona, 




Fig. 329. — Giotto. - Ritratto di Dante (Cappella del Podestà, Firenze). 

negare rautenticità, confermata dal sonetto d'Antonio Pucci 
Il ritratto di D. dipinto da G., che finisce : 

Perfetto di fattezze è qui dipinto, 
com' a sua vita fu di carne cinto (1). 

Fra il 30 e il 33 dimorò a Napoli, ove dipinse (come ci fa 
sapere il Petrarca nello Itinerarium Syriacum) la Cappella di 



(1) Leggano i giovani la bella canzone di G. Giusti per lo scopri- 
mento di questo ritratto (1841). 
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Roberto re. Da ultimo tornò a Firenze per dar mano al Cam- 
panile (1334), e due anni dopo mori. 

Come ogni autentico genio, Giotto fu straordinariamente 
fecondo, e in tutta Italia sparse i semi dell'arte nova. Gran- 
dissimo nell'affresco, valse meno nelle tavole; che aveva biso- 
gno di vaste superfìci per dar forma e vita alle vaste conce- 
zioni del suo genio. Primo tentò disporre giustamente le figure 
nello spazio, quantunque ignorasse la prospettiva ; riunirle in 
gruppi armoniosi, infondere in esse la vita, quantunque difet- 
tasse di cognizioni anatomiche. Amò soprattutto il moto; i 
concetti allegorici seppe mutare in rappresentazioni di vita. 
Ne' suoi dipinti, sotto le vesti, non palpitano corpi, è vero ; 
ma la faccia, le mani, Fatto della testa, il moto della persona 
sono quelli di esseri vivi. S'aggiunga a tutto questo il colorito 
chiaro e trasparente, ch'egli sostituì alle tinte opache e scure 
de' suoi predecessori. 

Dante per bocca di Oderisi dice che il modesto Giotto à 
oscurato la gloria del superbo e arrogante Cimabue. 

Il Petrarca, che per testamento lasciò a Francesco signore 
di Carrara una tavola di Giotto, una Vergine, una cosa pre- 
ziosa, scrive nella xvii epistola del quinto libro delle Familiari: 
«... conobbi io medesimo due dipintori eccellenti nell'arte, 
ma non punto belli della persona : Giotto cittadino di Firenze, 
ai tèmpi nostri celebra tissimo, e Simone da Siena », aggiun- 
gendo (e questo ci maraviglierebbe anche di più, se non 
pensassimo che anche Dante — per odio a Pisa? — non ri- 
cordò i Pisani I): « Conobbi pure alcuni scultori, ma di fama 
minore, perché a quest'arte l'età nostra mal si solleva », 

Di Giotto scrive il Boccaccio (Decameron, vi, 5) che « ebbe 
un ingegno di tanta eccellenzia, che niuna cosa dà la natura 
madre di tutte le cose et operatrice, che egli con lo stile e 
con la penna o col pennello non dipingesse si simile a quella, 
che non simile anzi piuttosto dessa paresse... E per ciò, avendo 
egli quella arte ritornata in luce, che molti secoli sotto gli error 
d'alcuni, che più a dilettar gli occhi degl'ignoranti che a com- 
piacere all'intelletto de' savii dipingendo, era stata sepulta, 
meritamente una delle luci della fiorentina gloria dir si puote; 
e tanto più, quanto con maggiore umiltà, maestro degli altri 
in ciò vivendo, quella acquistò, sempre rifiutando d'essere 
chiamato maestro». E nell'Amorosa Visione (e. iv) dice che a 

Giotto 

la bella 
natura parte di sé somigliante 
non occultò, nell'atto in che suggella. 
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Per Franco Sacchetti (nov. 44) Giotto divenne « il maggior 
uomo che quell'arte avesse mai ». 

Il Poliziano, in certi distici, sotto T effige scolpita da Bene- 
detto da Majano, che Lorenzo il Magnifico fé' porre in Santa 
Maria del Fiore: 

lUe ego siim per qiiem pie tur a ex ti net a revixit. 

Di Giotto il Ghiberti : « Vide Giotto nell'arte quello che gli 
altri non aggiunsono: arrecò l'arte naturale, e la gentilezza 
con essa, non uscendo delle misure ». 

Mons. Della Gasa (Galateo, xiii) lo biasima « per aver egli 
rifiutato d'esser chiamato maestro, essendo egli non solo 
maestro, ma singolare maestro secondo quei tèmpi ». 

Il Vasari lo loda « che il disegno, del quale poco o niuna 
conoscenza avevano gli uomini di que' tèmpi, mediante lui 
ritornasse del tutto in vita »; e dice che non solo pareggiò 
ben presto il maestro, « ma divenne cosi buono imitatore 
della natura, che sbandi affatto quella goffa maniera greca, 
e risuscitò la moderna e buona arte della pittura, introducendo 
il ritrarre bene di naturale le persone vive... ». 

Con tutto ciò, pare a noi grande esagerazione paragonare, 
come si fa sempre, Giotto a Dante. 

Certo non mancano plausibili ragioni di confronto. Furono 
amici: Giotto effigiò Dante, che gli diede, forse, soggetti da 
rappresentare, e ne ricordò con onore il nome nel poema. 
Felici tèmpi in cui le arti si davano la mano, e gli artisti 
gareggiavano nell'ajutarsi e onorarsi a vicendal Ma, venendo 
a' caratteri ìntimi della loro arte, tutti e due onorarono il 
cielo, studiando la terra; sostituirono all'ascetismo il cristiane- 
simo operoso e civile, alla leggenda la storia, ai fantasmi la 
vita, fin nelle figurazioni allegoriche; tutti e due d'una su- 
prema semplicità, eppure in quella profondi. In tutti e due 
risorge il sentimento della natura : persino in fondo all'Inferno 
Dante rivede tutti i paesi visitati, e maravigliosamente li de- 
scrive; e Giotto crea il fondo di paese, « che fu (a dire del 
Vasari) cosa nuova in quei tèmpi». Ma si veda un po': c'è 
in Giotto una mirabile varietà di attitudini; ma dov'è l'uni- 
versalità della mente di Dante? Il quale è un Giano trifronte, 
che guarda il passato il presente l'avvenire; mentre Giotto 
vive esclusivamente nel suo tempo. La fantasia di Giotto è 
ingenua e tranquilla; tempestosa, profonda, infernale e divina 
quella di Dante. E Dante, intero al fare e al dire, come si può 
paragonare con questo valente pittore, amico, se dobbiam 
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credere al Boccaccio e al Sacchetti (novelle 44, 63 e 75), della 
piacevole vita e dei motti arguti, il quale, se fu il più grande 
pittore dell'idea francescana, come Dante ne fu il più grande 
poeta, amò le ricchezze e scrisse una canzone, Tunica sua 
che ci resti, contro la povertà? 

Dante stesso mette le cose a posto nel luogo al quale ab- 
biamo accennato {Purg., xi, 94-99): 

Credette Cimabue nella pintura 
tener lo campo, ed ora ha Giotto il grido, 
si che la fama di colui oscura. 

Cosi ha tolto l'uno all'altro Guido 
la gloria della lìngua; e forse è nato 
chi l'uno e l'altro caccerà di nido. 

Dante paragona Cimabue e Guido Guinizelli, iniziatori del 
dolce stil novo, l'uno della pittura, l'altro della poesia; e Giotto 
e Guido Cavalcanti, di quello stile perfezionatori. Quanto a 
lui. Dante, egli caccerà di nido i due Guidi: talché a lui può 
esser paragonato solo un artista che abbia cacciato di nido e 
Cimabue e Giotto. Ora, a cominciar da Masaccio, molti anno 
superato Giotto. Ma chi à ancora superato Dante? Il suo vóto 
(Par,, I, 34-36): 

Poca favilla gran fiamma seconda : 
forse diretro a me con miglior voci 
si pregherà, perché Cirra risponda, 

non è stato, pur troppo, esaudito. 

3. — Anche in una storia delle arti del disegno Dante deve 
trovar posto. Amico di artisti, e loro celebra tore, disegnatore 
egli stesso in sua giovinezza, come narra nella Vita nova, di 
figure d'angelo, esercitò su le menti degli artisti efficacia im- 
mensa per la evidenza plastica del suo stile: da Giotto e 
dall'Orcagna a Masaccio al Botticelli al Signorelli a Michelan- 
gelo. Il quale, unico forse fra gli artisti, gli può essere senza 
esagerazione paragonato. 

Le relazioni delle lettere con l'arte si possono studiare in 
un altro contemporaneo di Giotto e di Dante : Francesco da 
Barberino (1264-1348),, che scrisse due opere. Reggimento e 
costumi di donna e Documenti d'amore, per rinfrescare le mode 
della tramontante vita cavalleresca d'Italia e di Provenza e 
dare a un tempo saggi consigli di vita pratica e borghese. 
Ora tutti e due i libri presentavano il pensiero dell'autore 
significato in disegni allegorici vagamente alluminati, de' quali 
messer Francesco si compiaceva più che delle rime, facendoli 
anche riprodurre in pubblico negli affreschi delle chiese e 
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de' palazzi: « epperò (scrive Albino Zenatti) nelle storie del- 
l'arte italiana spiace di non vederlo ricordato fra coloro che 
della pittura e della poesia, unite insieme e illustrantisi a 
vicenda, si giovarono per ricordare ai podestà, ai giudici ed 
agli altri pubblici uffiziali i loro doveri, per correggere e 
migliorare i costumi e per digrossare la gente ». Dei disegni 
del Barberino ci pervennero solo quelli dei Documenti d'amore 
custoditi nella Barberiniana di Roma. Genialissima invenzione 
è il Trionfo d'Amore, che ci fa pensare a quelli ahi! troppo 
brevi di del Dugento, quando l'Italia era tutta un maggio e il 
Trionfo d'Amore 

. . . già tra le case merlate, 
in Bu le piazze liete di oaudidi 
marmi, di fiori, di sole. 

Altri scrittori dei secoli xiii e xiv ci offrono luoghi preziosi 
per la storia dell'arte; come Ristoro d'Arezzo, egli stesso 
disegnatore, che nella Composizione del mondo (1282) ci fa 
sapere che, quando veniva a mano de' conoscitori qualche 
pezzo di antichi vasi aretini, essi « vociferavano ad alto e 
usciano di sé, e diventavano stupidi», e dicevano: «Quelli 
artifìci fóro divini, e quelle vasa discesero di cielo! »; l'autore del 
poemetto L'Intelligenza (1301?), che può essere Dino Compa- 
gni, il quale, descrivendo il palazzo della sua donna allegorica, 
indugia su i quadri e le sculture d'una sala, che rappresen- 
tano i fatti di Troja di Alessandro di Cesare della Tavola Ro- 
tonda di David e va' dicendo; Giovanni Boccaccio, che nel- 
V Amorosa Visione descrive due sale adorne di pitture storiche 
allegoriche mitologiche, e una fontana di marmo intagliato, e, 
con qualche sua novella, diede soggetti a pittori del Quat- 
trocento. 

Ma specialmente Francesco Petrarca amò l'arte ed eser- 
citò potentissima azione su gli artisti. Archeologo e numisma- 
tico, sonatore di liuto e disegnatore, ammiratore di Giotto, 
amico e fratello spirituale di Simone Martini, diffuse l'amor 
dell'antico nell'Italia settentrionale, a Milano a Pavia a Pa- 
dova a Venezia a Verona; fu l'intermediario fra i modelli 
classici e gli artisti del suo tempo; negli ultimi anni tenne 
con sé tutta una schiera di copisti e di alluminatori, che si 
dovè giovare de' suol consigli; superò nella dottrina artistica 
gli umanisti del Quattrocento, che pure pigliarono le mosse 
da lui; seppe, prima di E. S. Piccolomini, additare a gli 
artisti le bellezze del paesaggio. Ma egli stesso inspirò gli 
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artisti con le sue poesie, massime nel sec. xv: basti citare 
Matteo de' Pasti, L. Costa, À. Mantegna, L. Sìgnorelli. Lo 
Essling e il Muntz anno trovato più di centocinquanta opere 
inspirate dai Trionfi: pitture vetri tappezzerie miniature avorii 
marmi bronzi incisioni. 

4. — Diciamo qualche cosa dei contemporanei, degli scolari 
e dei seguaci di Giotto, i quali, in verità, non fecero progre- 
dire l'arte. Dice Leonardo : « Dopo questo (Giotto) l'arte ricade, 
perché tutti imitavano le fatte pitture, e cosi di secolo in se- 
colo andò declinando, insino a tan^o che Tomaso fiorentino, 
scognominato Masaccio, mostrò con opra perfetta come quegli 
che pigliavano per autore altro che la natura, maestra dei 
maestri, s'affaticavano invano ». Non già che tutti i trecen- 
tisti posteriori a Giotto siano pedissequi imitatori di lui. Il 
Genuini, per esempio, s'affanna a sostenere che la più perfetta 
guida e i7 migliore timone degli artisti « si è la trionfai porta 
del ritrarre dal naturale ». Ma l'arte veramente, come confessa 
Taddeo Gaddi nella novella 136 del Sacchetti, « è venuta e viene 
mancando tutto di »: in prova di che aggiunge maestro Alberto 
i migliori pittori di Firenze essere... le donnei Dopo Giotto, 
come dopo Giovanni Pisano, l'arte fa una sosta; e solo con 
Masaccio e con Donatello riprenderà il suo cammino. Lo 
stesso accadde nel campo delle lettere, con gli epigoni delle 
tre corone. 

Contemporaneo di Giotto è Bonamico, detto Buffalmacco, 
noto per le sue piacevolezze e per le sue capestrerie, narrate 
dal Boccaccio (Dee, viii, 3, 6, 9, ix, 3, 5) e dal Sacchetti 
(novelle 161, 169, 191 e 192), Fece nel 1303 la rappresentazione 
dell'Inferno sul ponte alla Carraja su l'Arno: ponte che, per 
essere di legno, per soverchio peso, come narra il Villani, 
sprofondò. Ora di Buffalmacco sonosi scoperti quattro grandi 
affreschi (storie della Passione), che ci rivelano un artista per- 
sonale, drammatico, d'un realismo che quasi preannunzia 
Masaccio. 

Stefano, fiorentino, detto scimmia della natura, e Maso di 
Banco (del quale è da vedere a gli Utfìzii la Deposizione, deri- 
vante dalla giottesca Pietà de la Cappella Scrovegni) sono 
specialmente conosciuti per le lodi che ne fanno scrittori del- 
l'ultimo Trecento e del primo Quattrocento, compreso il 
Ghiberti. 

Oggi, tranne B. Daddi e T. Gaddi, mal riesciamo a identifi- 
care gli scolari immediati di Giotto. Anche intorno a Puccio 
Capanna (p. 387) grande è l'oscurità. 
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Bernardo Daddi, oggi tornato in onore, artista gentile e finito, 
è autore, tra l'altro, dei freschi de la Cappella di San Lorenzo 
e di Santo Stefano in Santa Croce. 

Taddeo Caddi (m. 1366), figlio di Gaddo, fu tenuto a batte- 
simo da Giotto. Nelle pitture de la Cappella Baroncelli in 
Santa Croce, complicò le composizioni del maestro, senza 




Fig. 'ò'M. — T»ddt;o Gaddi. - Parte del Cenacolo 
(antico refettorio di S»nt» Croce, Firenze). 



raggiungerne la drammaticità. Neirantico refettorio del Con- 
vento di Santa Croce si vede il suo Cenacolo (fig. 330), che è 
veramente una delle più possenti opere pittoriche del Tre- 
cento. 

Taddeo ebbe due figliuoli, Giovanni e Agnolo (m. 1396), del 
quale ultimo, autore dei vivaci aff*reschi della Leggenda della 
Croce in Santa Croce, fu scolaro Cennino Cennini, da Colle 
di Valdelsa, n. circa il 1372, più che per le sue pitture famoso 
per un trattato, // libro delVarle, prezioso per la conoscenza 
delle pratiche degli antichi artisti. 

Tra i giotteschi fioriti nella seconda metà del sec. xiv, ram- 
menteremo Gherardo Starxina (1354?- 1408?), che, partitosi da 
Firenze, andò in Ispagna, ove si fece molto onore, e, tornato 
in patria, le diede opere, oggi interamente perdute; e il 
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vivace novellatore Spinello Aretino (m. 1410), che fresco le 
Storie di San Benedetto nella Sacrestia di San Miniato, dipinse 
nel Camposanto pisano, e da ultimo nella Sala di Balia del 
Palazzo Comunale di Siena, dove ritrasse in sedici scompar- 
timenti la guerra combattuta da Venezia contro Federico Bar- 
barossa. Questo facile artista, dalla produzione troppo affret- 
tata, è l'ultimo notevole pittore toscano del Trecento. 

Il più universale artista del Trecento, dopo Giotto, è Andrea 
Orcagna (1308?-68): tantoché, venendo a parlare di lui, il 
Vasari comincia cosi: «Rade volte un ingegnoso è eccellente 
in una cosa che non possa agevolmente apprendere alcun'altra 
e massimamente di quelle che sono alla prima sua profes- 
sione somiglianti, e quasi procedenti da un medesimo fonte, 
come fece TOrcagna, fiorentino, il quale fu pittore, scultore, 
architetto e poeta ». Usò scrivere nelle sue pitture : — Fece 
Andrea scultore, — e nelle sculture: — Fece Andrea pittore, — 
« volendo che la pittura si sapesse nella scultura, e la scultura 
nella pittura». Abbiamo parlato di lui architetto e scultore. 
Gli è anche assegnato un posto onorevole tra ì poeti burleschi 
del Trecento, da chi gli attribuisce quel sonetto, nel quale 
l'autore, dopo aver accennato alle rappresentazioni d'Amore 
nei poeti antichi, dice: 

Ma come tutti quanti abbino errato, 
mostrar lo intende P Orcagna pittore, 

concludendo: 

l'amore è un trastullo; 
non è composto di legno né d'osso; 
e a molta gente fa rompere il dosso. 

Ma rOrcagna fu soprattutto pittore: V Orcagna pittore. In lui 
vede il Cavalcasene l'anello della catena che unisce Giotto a 
Masaccio. Disgraziatamente ci restano di lui poche opere. Ne 
la Cappella Strozzi in Santa Maria Novella avrebbe dipinto, 
secondo il Vasari, il Giudizio universale con Vlnferno e col 
Paradiso, quali erano stati descritti da Dante; di cui recente- 
mente s'è riconosciuto il ritratto fra i beati del Paradiso, Ma 
quel gran commento figurato della Divina Commedia, eseguito 
intorno al 1357, è stato rivendicato dal Venturi al fratello 
d'Andrea, Nardo di Cione, pittore di grazia senese, che, a 
giudizio d'altri, fu soltanto il cooperatore d'Andrea. Nella 
stessa Cappella un polittico d'Andrea rafìigura Gesù che con- 
segna le chiavi a San Pietro e il libro a San Tommaso d'Aquino 
(1357). La più nobile opera d'Andrea è forse la Visione di 
San Bernardo (Galleria dell'Accademia di Firenze). 
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Uno che forse fu compagno di bottega dell'Orcagna, Fran- 
cesco Traini, il miglior pittore pisano di questo tempo (operò 
dal 1321 al 1344), dipìnse una pala nella Chiesa di Santa Cate- 
rina a Pisa, il Trionfo di San Tommaso d* Aquino, Tommaso 
trionfa tra Platone e Aristotele, e à prostrato a* suoi piedi 
Averroè, che il gran commento feo! Cosi, mentre Tincipiente 




Fie. 331. — Ritratti di Cìmabae, Giotto e Taddeo Gaddi 
(particolai-e dell' affresco de la Cappella de^li Spagnnoli in Santa Maria NoYella). 

umanismo, rappresentato dal Petrarca e dal Boccaccio, move 
guerra alla teologia scolastica, TOrcagna e il Traini la glori- 
ficano, a servizio dell'ordine domenicano. 

Quel che il Traini aveva detto nella sua pala e TOrcagna 
disse poi nel suo polittico, è ripetuto in istile monumentale 
negli affreschi del Cappellone degli Spagnoli in Santa Maria 
Novella, architettato nel 1350. Questi affreschi (fig. 331 e 332), 
che il Cavalcasene crede opera senese, spettano, secondo il 
Venturi, ad Andrea da Firenze, il quale, del resto, come 
Nardo di Cione, attesta la penetrazione dell'arte senese a 
Firenze. La parete occidentale celebra in San Tommaso il 
pensiero domenicano; la parete su la porta, come appare dai 
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frammenti, celebrava la virtù attiva dell'Ordine nell'eroismo 
di san Pietro Martire ; la parete orientale celebra il fondatore 
san Domenico, la cui opera è sostegno della Chiesa e via di 
salute al genere umano (fig. 333): che è l'idea cara al Passa- 
vanti, già priore del Convento di Santa Maria Novella. Questo 
ciclo (del quale la più accettabile interpretazione ci sembra 




Fig. 332. — Ritratto di Giovanni Boccaccio, del Cav. di Rodi e d'altri personaggi 
(particolare dell' affireeco de la Cappella degli Spagnnoli in Santa Maria Novella). 



quella di A. Chiappelli), voluto dai domenicani fiorentini, è 
tra le più significative opere delTevo medio. Non ài qui le 
serafiche inspirazioni francescane, care a Giotto e a* suoi se- 
guaci immediati ; ma la glorificazione del santo atleta, benigno 
a' suoi ed a' nimici crudo, e del Dottore Angelico; la rappre- 
sentazione deir umana compagnia mancipia dei dottori e 
degl'inquisitori, del volere e della dottrina, dell'ordine dome- 
nicano. Andrea da Firenze fece anche le Storie di San Ranieri 
nel Camposanto pisano. 

5. — La scuola più famosa dopo la fiorentina è la senese, 
detta dal Lanzi lieta scuola tra lieto popolo. Ma Siena non è 
soltanto la città amica del lusso e dello sfarzo, la città della 
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brigata spendereccia {Inf., xxix, 121-132), ma anche la città 
mistica, la patria di Santa Caterina, e la città eroica, non 
dimentica di Roma. 

Guido Senese, il Cimabue della scuola, fu vinto da Duccio 
DI BoNiNSEGNA(1260?-1318?), nobile delicato artista, ma ancora 
fedele alle tradizioni bisantine. Nel 1285 avrebbe dipinto la 




Fig. 333. — Particolare deiraffresco Allegorìa della Religione Cattolica 
(Cappella degli Spagnuoli in Santa Maria Novella). 

Madonna Rucellai (v. p. 382). La sua gran pala, la Maestà (fig. 334), 
cioè la Vergine in trono, che fu portata in trionfo alla Catte- 
drale nel 1310, è oggi la più dolce attrattiva del Museo del- 
l'Opera del Duomo. 

Da Duccio deriva, ma dà alle figure aspetto più lieto, più 
viva grazia a' movimenti, maggior finitezza alla decorazione, 
Simone di Martino o Martini (1283-1344), che, a giudizio del 
Cavalcasene, meglio di tutti rappresenta la scuola senese e 
ne' suoi pregi e ne' suoi difetti. K detto dal Vasari Memmi 
per errore, perché il suo nome si trova spesso associato a 
quello del cognato, anch'esso pittore e suo seguace, Lippo di 
Memmo. La prima opera nota di Simone è la grande Maestà 
(1315) del Palazzo Pubblico di Siena. Nel 1317 lo troviamo al 
servizio di Roberto d'Angiò a Napoli, dove di lui si mostra. 
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nella Chiesa di S. Lorenzo, Roberto incoronato da San Luigi 
di Tolosa. Appartiene probabilmente al periodo napoletano la 
pietosa Vergine col Bambino^ recentemente acquistata dalla 
Galleria Borghese. Nel 1320 dipinse un polittico per la Chiesa 
di Santa Caterina a Pisa, ora smembrato tra il Seminario 
Arcivescovile e il Civico Museo. Dal 22 al 26, probabilmente, 
affrescò la Cappella di San Martino nella Chiesa inferiore d'As- 
sisi. Da quel tempo fino al 1335 circa, fu il pittore officiale 



Otli 



Fig. 334. — Duooio di Boninse^a. • La Hadonna ool Figlio, Angeli e Santi 
(Museo dell Opera del Duomo, Siena). 

del Comune di Siena, e, come tale, non trattò soltanto sog- 
getti sacri (è del 1333 la poetica Annunciazione [fig. 335] della 
Gallerìa degli Uffizii, dipinta in collaborazione con suo cognato), 
ma anche storici, glorificando le vittorie patrie: vedasi nel 
Palazzo Pubblico di Siena il ritratto del condottiero Guidoriccio 
Fogliani (1328), solo, su '1 suo cavallo di battaglia, presso le 
trincèe dell'accampamento. Dal 1335 al 44, visse il Martini ad 
Avignone; dove l'amico suo F. Petrarca gi'inspirò l'amor del- 
l'antico. Per il Petrarca miniò il codice famoso di Virgilio, 
oggi all'Ambrosiana di Milano; e ritrasse divinamente Laura: 
di che il Poeta lo rimeritò coi tre sonetti: 

Per mirar Polioleto a prova fiso...; 
Quando giunse a Simon Paltò concetto...; 
Poiché il cammin m'è schiuso di mercede... 

L'opera più importante del periodo avignonese è la Crocifis- 
sione del Museo d'Anversa. L'influenza di Simone fu grandis- 
sima in Francia. Chiederemo al Venturi un giudizio sintetico: 

Natali e Vitelli. — Storia dell'arte. 26 
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« Uscito dalla scuola di Duccio, Simone non serbò traccia 
delle convenzioni del maestro, ma solo della grandezza sacer- 
dotale e del sacro decoro. Egli prodigò ai santi tutto il fasto 
della vita terrena: Giotto nel carattere e nell'imperio della 
volontà, nell'energia del gesto, trovò la grandezza morale. 
Il primo trasse i suoi tipi dalla nobiltà, dalla regalità; il 




Fig. 



335. — Simone Martini e Lippo Mommi. - L'Annnnuiazione 
(Galleria degli Uffizi!, Firenze). 



secondo dalla sincerità popolare. Quegli détte alle sue imma- 
gini lucenti ogni gentilezza d*orafo senese; Giotto offri l'anima: 
perciò questi s'avvolge nella luce di Dante, quegli nel mite 
lume del Petrarca ». 

Dei fratelli Lorenzetti, Pietro (m. circa il 1350), seguace di 
Duccio, è mistico, autore di diligenti ancone d'altare, com'è 
il bel polittico della Pieve d'Arezzo, e di affreschi assai meno 
fini, rappresentanti la Crocifissione e la Vergine tra 5. Francesco 
e S. Giovanni nella Basilica inferiore d'Assisi; Ambrogio (m. circa 
il 1348) ama le grandi composizioni storiche e morali; come 
si vede negli affreschi della Sala del Consiglio (1337-39) del 
Palazzo Pubblico di Siena, rappresentanti la Vita cittadina e 
agricola del Comune di Siena, V Ottimo Governo e il Pessimo 
Governo. U Ottimo Governo (fig. 336) è concezione degna di 



Digitized by VjOOQ IC 



- 403 — 

Dante. L'Ottimo Governo è circondato dalle virtù civili, la 
Giustizia, la Temperanza, la Magnanimità, la Prudènza, la 
Fortezza, la Pace, la Sapienza, la Concordia. In alto, le virtù 
teologali, assai piccole, fanno una ben magra figura ! Cosi 
questi pittori auspicavano le vittorie della sapienza pratica e 




Fig. 336. — Ambrogio Lorenzetti. - L'Ottimo Governo 
(Palazzo Comunale di Siena). 

k 

della ragione. La Pace, indimenticabile, con quel suo bellis- 
simo corpo, trasparente sereno sotto i veli; sotto la quale, 
secondo l'uso dei pittori-poeti di Siena, Ambrogio sqrisse: 

Questa santa virtù laddove regge, 
induce ad umiltà li animi molti, 

è una vera Venere civile, quale la intesero i Latini e, tra i nostri 
filosofi, il Vico. Ambrogio Lorenzetti è uno storico filosofo, un 
poeta civile del pennello. 

Il maggiore degli scolari dei Lorenzetti pare al Venturi il 
pittore che nel Camposanto di Pisa, intorno al 1377, fresco la 
Storia degli Anacoreti, V Inferno, il Giudizio Universale (fìg. 337), 
il terribile Trionfo della Morie (o, come il Venturi propende 
a intitolarlo, il Mònito a penitenza), la Risurrezione, V Apparizione 
a gli Apostoli, V Ascensione. Di chiunque siano (il Vasari attribuì 
il Giudizio airOrcagna, mentre altri lo danno ai Lorenzetti; 
tutte le pitture del Camposanto il Supino dà a pisani, special- 
mente al Traini), queste pitture, in cui palese è l'intento di 
mostrare la superioriti'i della vita ascetica su la mondana, sono 
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importante documento spirituale, e si possono considerare 
come l'ultima parola dell'arte del medio evo. 

Gli ultimi rappresentanti della scuola senese del Trecento 
sono due pittori che possono essere studiati nella Collegiata di 




San Gimignano: il BARNA(m. 1381), sobrio ed efficace, seguace 
di Simone, e il timido Bartolo di Predi (1330-1410), nel quale 
intisichiscono le forme di Simone e di Lippo. 

6. — L'influsso della scuola senese, massime di Simone Mar- 
tini, che è lo stesso leggendario Simone Napoletano, si senti 
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soprattutto a Napoli» dove operò, come sappiamo, anche lo 
scultore senese Tino di Camaino. Gli afifreschi della Chiesa 
dell'Incoronata, rappresentanti i sette sacramenti, non sono, 
come si credè, opera d'un giottesco, ma opera eseguita sotto 
re Roberto da un seguace, forse napoletano, di Simone, che 
della mistica pittura del Senese fa una pittura di costume, 
trasformando le allegorie dei sacramenti in una cronaca di 
corte. La Cattedrale di Soleto presso Gallipoli à una cappella 
affrescata del sec. xiv, dove troviamo quella « miscela di trono 
e di altare », dice lo Schubring, queir« adornare la vita dei santi 
coi costumi della vita cortigiana », di cui avevano dato esempio 
a Napoli i seguaci di Simone. 

Le scuole della Marca e dell'Umbria, soprattutto di Fabriano 
e di Gubbio, anno molta parentela con quella di Siena: fatto 
determinato dalle frequenti relazioni di Siena con Fabriano e 
Gubbio, la cui indole si conveniva assai meglio con la gajezza 
dei Senesi che con la severità dei Fiorentini. Il polittico di 
Pietro Lorenzetti, testé scoperto nella Pinacoteca di Gubbio, 
ci fa sapere donde presero le mosse i pittori di Gubbio. 

Questa scuola eugubina- fabrianese, il cui quasi leggendario 
precursore è il miniatore Oberisi (m. 1299?), immortalato da 
Dante, si compiace d'una maniera di colorire luminosa e ricca, 
d'una esecuzione diligente, d'una ornamentazione minuziosa ; 
cerca la grazia e la dolcezza più che l'opulenza e la forza: i 
suoi affreschi danno l'idea di miniature in grande. Il massimo 
pittore eugubino del Trecento fu l'ardito ghibellino Guido Pal- 
MERUCCi (1280?-1345?), capo d'una numerosa scuola, delle cui 
opere è ricca la cripta di Santa Maria de' Laici a Gubbio. 

La scuola di Fabriano è onorata soprattutto da Allegretto 
Nuzi, registrato nel 1346 nel libro dell'arte de' pittori in Firenze: 
pittore che ama le forme gentili, l'espressione graziosa, l'ese- 
cuzione precisa, gli accessorii lavorati d'oro, come si vede nelle 
sue Madonne della Galleria Vaticana e della Gallerìa di Ber- 
lino. Né vogliamo dimenticare il suo imitatore Francescuccio 
Ghissi da Fabriano, del quale si vede una Vergine che allatta 
il bambino, nella Gallerìa Vaticana. Un'altra Vergine, di Fran- 
cescuccio (1359), che nella esposizione di Macerata del 1905 si 
vedeva a riscontro d'un'altra di Andrea da Bologna (1372), 
dimostra, come notammo altrove, l'azione esercitata nelle città 
vicine dell'incipiente scuola marchigiana. 

Osserva il Cavalcasene che i pittori perugini di quel secolo 
si mostrano assai inferiori ai pittori di Gubbio e di Fabriano: 
« il che fa maraviglia non poco, quando si pensa che a pochi 
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passi da Perugia, ad Assisi, i grandi pittori della scuola di 
Firenze e di Siena lasciarono tanti nobili esempi della loro 
operosità e del loro genio ». 

L*arte cresciuta nella Marca sotto grinflussi fiorentini e 
senesi fu disseminata per la Romagna dalla schiera dei maestri 
(Giuliano da Rimini, Giovanni Baronzio, Pietro da Rimini) 
che avevan fatto capo a Tolentino, dove, tra il 1340 e il 50, lo 
stesso Allegretto Nuzi, secondo il Venturi, col loro ajuto, aveva 
adornato con le storie del Santo e con altri affreschi il Cap- . 
pellone di San Nicola, 

Dante (Purgatorio, xi, 79-84), con Oderisi, ricorda un altro 
miniatore che il Lanzi considera il Giotto della scuola bo- . 
lognese : 

O, dissi lui, non se^ tu Oderisi. 
l'onor d^Agubbio e l'onor di quell'arte, 
che alluminare è chiamata in Farisi? 

Frate, diss'e^li, più ridon le carte 
che pennelleggia Franco Bolognese : 
l'onore è tutto or suo, e mio in parte. 

Nulla si sa di Franco ; ma non mancano opere di emiliani 
del Trecento. Nella pinacoteca di Bologna si possono co- 
noscere Vitale da Bologna, contemporaneo di Giotto, Jacopo 
Avanzi, Simone dei Crocifissi (1370) e Lippo di Dalmasio 
(1376?-1410?). 

I Bolognesi, tranne l'Avanzi, giottesco, formano una scuola 
autonoma, continuatrice della tradizione locale dei miniatori, 
arte fiorita in Bologna più che altrove, esercitata da laici, a ser- 
vizio degli studii dell* Università, e illustra trice specialmente 
dei testi di giurisprudenza. 

Nella Galleria Estense di Modena, si possono ammirare 
tavole di Tommaso da Modena, che operò a Treviso, e fu 
chiamato a Praga da Carlo IV (1360?); e del monotono Bar- 
naba DA Modena, che nella seconda metà del sec. xiv lavorò 
anche ad Alba a Genova a Torino a Pisa. Barnaba è un ritar- 
datario; Tommaso è un precursore. La prima sua opera a 
Treviso è raffresco (1352) della Sala Capitolare dei Domenicani, 
glorificazione delFordine dei Domini canes. Anticipa il Car- 
paccio nelle Storie di SanVOrsola, già in Santa Margherita, ora 
nel Museo di Treviso. 

Nell'Italia settentrionale, ove pure Giotto aveva lasciato l'orma 
del suo genio, la pittura fiori in forme diverse dalle toscane, 
tanto è vero che Giovanni da Milano a Firenze e Antonio 
Veneziano a Pisa serbarono in Toscana la propria .maniera. 
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L'unico grande pittore lombardo del Trecento è appunto 
Giovanni da Milano, il quale, dopo il 1350, operò a Firenze, 
dove si può vedere una sua grande ancona a gli Uffizii e 
le Storie della Vergine e di Jìfaria Maddalena nella Sacrestia di 
Santa Croce. Su lo scorcio del xiv secolo capeggiò l'arte mila- 
nese Giovannino de' Grassi (pag. 333), finissimo miniaturista. 

Operò in Toscana 
l'unico grande mae- 
stro veneziano di 
questo tempo, An- 
tonio Veneziano, 
che successe ad 
Andrea da Firenze 
nel Camposanto pi- 
sano, dove continuò 
le Storie di San Ra- 
nieri, piene di natu- 
ralezza e di anima- 
zione. 

Ma, mentre Ve- 
nezia restò a lungo 
tenacemente fedele 
alle tradizioni bisan- 
tine, Padova e Ve- 
rona sono le due 
città dell'Italia set- 
tentrionale eh e anno 
maggior importanza 
per la storia della 
pittura delle origini. 

A Padova (dove 
Giusto de' Mena- 
buoi, fiorentino, rap- 
presentò l'arte to- 
scana), attorno a Francesco da Carrara, fiorirono Altichiero 
e Avanzo (1), veronesi, Guariento, padovano, i quali furono 
iniziati al culto della classicità del Petrarca. Nella Sala dei 
Giganti del Castello dei sovrani di Padova (già Palazzo del 
Capitano) Avanzo dipinse, prima del 1370, Ja Cattività di Giù- 
gurta e il Trionfo di Mario, e Guariento i ritratti dei Dodici 
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Fig. 338. — Altichiero e Avanzo. 

Santa Lucia dinanzi al Giudice 

(Cappella di San Giorgio a Padova). 



(1) Da non confondere col mediocre bolognese J. Avanzi, menzio- 
nato nella pagina precedente. 
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Cesari, a cui più tardi aggiunse quelli del Petrarca e di Lom- 
bardo della Seta, che aveva compiuto l'opera Vitarum virorum 
illustrium epitome, dedicata dal Poeta a Francesco da Carrara, 
e destinala a servir di leggenda a gli affreschi. Il Petrarca mori 

in Arquà : Altichiero 
ne dipinse l'effige, 
oggi frammentaria 
al Museo di Padova. 
L'influenza del Pe- 
trarca si estese anche 
a Verona, dove 
Avanzo dipinse nel 
Castello due Trionfi, 
ammirati un secolo 
dopo dal Mantegna. 
Il più possente dei 
citati artisti è 
Avanzo, che con Al- 
tichiero lavorò nella 
Chiesa del Santo 
(1376) e con lui affre- 
scò la Cappella di 
San Giorgio (1377) 
(fìg. 338 e 339) con 
un ciclo di pitture 
che, dopo quelli di 
Giotto, è forse il più 
riguardevole monu- 
mento pittorico del 
sec. XIV (mirabile la 
Crocifissione, con 
ligure piene di vita e di passione); e da solo dipinse la Cap- 
pella di San Michele, sempre a Padova. Avanzo è considerato 
dal Toschi precursore, prima di Masolino, del naturalismo 
del Quattrocento. I suoi affreschi di San Giorgio e di San Mi- 
chele offrono, vicino ad alcune parti fatte d'idea, alcune parti 
ritratte dal vero; alcune teste del Funerale di Santa Lucia 
(Cappella di San Giorgio), che è forse il suo capolavoro, sono 
ritratti vivi e parlanti. 

7. — Tanto per dire qualche cosa delle industrie artistiche, 
la decorazione gotica si può studiare nelli intagli, negl'intarsii 
di legno a guisa di musaici, nei pavimenti, negli scanni da 
coro (Duomo di Siena, Chiesa de' Frari (fig. 340) a Venezia), 




Fig. 339. — Avanzo. • Fanerali di Santa Lacìa 
(Cappella di San Giorgio, Padova). 
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nei leggìi (Duomo d'Orvieto), nei tessuti dei conventi, nei 
ricami, negli smalti, nei lavori d'oreficeria e nella pittura 
su vetro (San Francesco in Assisi). Le ampie finestre gotiche 




Fig. 340. — Dossale in legno traforato, 
nella Chiesa di Santa Maria de' Fraii (Venezia). 



sembrano fatte apposta per la pittura su vetro, che tempera 
la luce e dà alla chiesa una mistica penombra. 
Nel secolo xiv, la pittura su vetro cominciò a scadere. 
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